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Martin Büsser / Tine Plesch / Johannes Ullmaier: 

LE DOUZIEME SEXE (EINLEITUNG) 

Geschlechterverhältnisse und Gender-Debatte im Pop 

Ute Bechdolf: 

NUR SCHARFE GIRLIES UND KNACKIGE BOBYS? 
Traditionelle und innovative Geschlechterbilder in Musikvideos 
Barbara Kirchner: 

DAS JAHRFÜNFT DER KALTEN FÜSSE 

Sex und Pop in der zweiten Hälfte der Neunziger 


Christine Braunersreuther: 

HARTE MÄDCHEN WEINEN NICHT 

Zum Umgang von Musikerinnen mit weiblichen Klischees 

Luka Skywalker: 

KÖNNEN WIR JETZT ENDLICH MAL ÜBER MUSIK SPRECHEN ...??!!! 
Ein Tourtagebuch 


Christine Braunersreuther / Marcus Maida: 
NICHT SCHLECHT FÜR EINE FRAU 
Frauen als Produzentinnen von elektronischer Musik 


Christa Karsten: 


DID YOU SHAG HIM? 

Frauen hinterm Turntable 

Lisa Pfahl: 

CYBORG IM ZUSTAND DER GNADE 

Gender, Cyborg und Techno 

Tine Plesch: 

REBELLISCHES WISSEN UND JOURNALISTISCHE TAGESORDNUNG 
Zum Umgang mit Musikerinnen in der alternativen Presse 

Martin Büsser: 

IM GESPRÄCH MIT FETISCH PARK 


Marcus Maida: 

IM GESPRÄCH MIT TERRE THAEMLITZ 

Über Geschlecht, Kunst, Musik und Technologie 

Ted Gaier: 

DANKE, DASS SIE HIER NICHT AUSBRÜTEN 

Ein Porträt über Chris Korda - Drag Queen, Technoproduzent, Sektengründer 
Markus Himmel: 

KAUF MICH! 

Sexismus auf Disco- und Easy-Listening-Plattencovern 

Jürgen Roth: 

WOLKENLOS UND ACH SO HEITER 

Der Witz am Witz der Verona Feldbusch 

Arnulf und Franziska Meifert: 

ICH SCHWIMME IN GÖTTLICHER GNADE 

Otto Muehl und seine AAO-Kommune 

Marc Degens: 

I KILL WITH MY CUNT 

»Liquid Sky« — Eine Post-Gender-Filmapokalypse 

Marcus Stiglegger: 

DAS LEBEN IST SCHMERZ 

»Modern Primitivism« in Mode, Musik und Film 

Thomas Piontek: 

DRAG KINGS UND DIE PERFORMANZ DES POSTMODERNEN GESCHLECHTS 
Die H.l.S. Kings aus Columbus/Ohio 

Irene Bazinger: 

MICH FREUT NOCH MANCHES AUF DIESER WELT 

»Aimee und Jaguar« — Eine lesbische Liebe in Nazi-Deutschland 
Christina Rauch: 


OHNE KRIMI GEHT DIE MIMI ... 
Plot und Psychologie in lesbischen Krimis 
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Editorial 


testcard mit einer Gender- 
Ausgabe - das Thema lag mehr 
als nur in der Luft. Seit einigen 
Jahren bereits macht sich Kritik 
seitens wütender und engagierter 
Frauen breit, die es nicht mehr 
akzeptieren wollen, daß Popmusik 
und auch das Schreiben darüber 
überwiegend von Männern betrie- 
ben wird, betrieben in einer Art 
und Weise, die Frauen häufig von 
der Teilnahme ausschließt oder sie 
nur dann akzeptiert, wenn sie den 
vom männlichen Blick geprägten 
Klischees entsprechen. 

Die Gender-Debatte im Sinne 
einer Infragestellung gängiger 
Geschlechterbilder und männlich- 
weiblicher Verhaltensmuster meint 
allerdings mehr als nur die Frage 
nach der Quote. Gefordert ist ein 
Überdenken unseres Umgangs mit 
anderen Menschen, also die Frage 
danach, inwieweit anerzogenes 
Verhalten und die Allgegenwart 
heterosexistisch geprägter Kultur 
dazu geführt haben, daß wir Men- 
schen des anderen Geschlechts an- 
ders begegnen als Menschen des 
jeweils eigenen. 

Die Gender-Diskussion mag im 
Rahmen des Uni-Diskurses ihren 
Zenit überschritten haben; daß 
es sich dabei jedoch um mehr als 
nur eine modisch-intellektuelle 
Debatte handelt, zeigt sich daran, 
wie stark das Bedürfnis ist, jene 
Diskussion in Praxis aufgehen zu 
lassen. Daß Labels wie Flittchen 
Records endlich von einer — ver- 
gleichsweise - breiteren Öffent- 
lichkeit wahrgenommen werden, 
daß eine feministische Band wie 
LE TIGRE und der schwule, musi- 
kalisch alles andere als zugäng- 
liche Künstler Terre Thaemlitz jour- 
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nalistisch endlich die Aufmerk- 
samkeit erhalten, die ihnen auch 
zusteht, sind erste Anzeichen 
dafür, daß alte Selbstverständlich- 
keiten im Pop nun nicht mehr 
ganz so selbstverständlich sind. 
Die Gender-Diskussion ist über 
die Phase des Diskutierens und 
Publizierens hinaus. Forderungen 
in der alltäglichen Praxis, im 
Arbeitsalltag werden laut, Stim- 
men, von denen vorliegende test- 
card-Ausgabe einige dokumentiert 
hat, Stimmen, die all jenen, die 
bislang geschwiegen haben, Mut 
machen sollen. 


Zu Beginn der vorliegenden 
Ausgabe steht die Einleitung 
in Form eines Gesprächs, das 
Tine Plesch und Martin Büsser 
zusammen mit einigen Gästen 
schriftlich geführt haben. Es wurde 
bewußt darauf verzichtet, die 
einzelnen Blöcke namentlich zu 
kennzeichnen. Der Verzicht von 
Angaben, an welcher Stelle Frau 


oder Mann spricht, ist durchaus 
als Beitrag einer im Rahmen 

der Gender-Debatte fruchtbaren 
Verwirrung zu verstehen. Die 
Einleitung spricht sehr vieles an, 
versteht sich aber erst einmal 

nur als Ideensammlung. Im Zen- 
trum steht die Frage danach, ob 
Popkultur in einem besonderen 
Maße gängige Geschlechterbilder 
transportiert, inwieweit Femi- 
nismus und Homosexualität hier 
je eine Rolle gespielt haben und 
inwieweit das Spezialwissen 

von Männern subtile Formen der 
Ausgrenzung geschaffen hat. Als 
Dialog im Ping-Pong-Prinzip, bei 
dem die beiden AutorInnen stän- 
dig aufeinander reagieren, reißen 
Gedankengänge immer wieder 
ab, wechseln die Richtung. Das 
erschwert zugegebenermaßen 
den Lesefluß. Der Text erhebt aber 
auch gar nicht den Anspruch, als 
geschlossen gelesen zu werden - 
als Ansammlung von Aspekten ist 
es Leserln möglich, an beliebigen 
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Stellen anzusetzen und auch wie- 
der abzubrechen. 

In dieser Einleitung wird be- 
reits vieles vom momentanen Ist- 
Zustand angesprochen, den die 
folgenden Beiträge anhand einzel- 
ner Aspekte beleuchten. Am An- 
fang steht Ute Bechdolfs Untersu- 
chung über Geschlechterbilder in 
Videoclips. Sie wertet Musikvideos 
aus, in denen sich traditionelle 
Geschlechterrollen ironisch gebro- 
chen finden, und befragte Jugend- 
liche, wie sie auf solche Infra- 
gestellungen reagieren. Während 
Bechdolf immerhin noch vereinzelt 
gelungene Ansätze innerhalb der 
Popkultur sieht, mit sexuellen 
Normen zu brechen und eine nicht 
heterosexuell normierte Lust als 
durchaus sexy darzustellen, ist 
Barbara Kirchners Betrachtung des 
Pop in den ausgehenden Neunzi- 
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gern weitaus pessimistischer. Pop 
habe völlig an Sexiness verloren, 
heißt es in ihrer Abrechnung mit 
dem Jahrfünft der kalten Füße, 
und hinke in Sachen Entgren- 
zungs-Angeboten einer Entwick- 
lung hinterher, die längst von den 
Naturwissenschaften bestimmt 
wird, ausgetragen unter anderem 
in den von Peter Sloterdijk geäu- 
Berten Gentechnik-Phantasien. Zu 
einem ähnlichen Ergebnis kommt 
Lisa Pfahl in ihrem Cyborg-Auf- 
satz: Der Cyborg als Postgender- 
Ideal, wie es in der Raving Socie- 
ty seine Fleisch gewordene Form 
gefunden haben soll, hat bis heute 
nicht zu gerechteren Geschlechter- 
verhältnissen führen können, son- 
dern lediglich dem kapitalistischen 
Leistungsprinzip einen neuen 
Aspekt hinzugefügt. Auch nach 
dem Lesen von Tine Pleschs Studie 


Rebellisches Wissen und jour- 
nalistische Tagesordnung wird 
Leserln Handlungsbedarf ver- 
spüren: Pleschs Auswertung vom 
Umgang mit Frauenmusik und 
Feminismus in der vorwiegend 
linken Presse liefert ein ernüch- 
terndes Bild davon, daß auch 
noch im sich aufgeklärt und offen 
fühlenden Journalismus mit zwei- 
erlei Maß gemessen wird, Musik 
von Frauen wenig, und wenn, 
meist aus männlicher Perspektive, 
wahrgenommen wird. 

In Können wir jetzt endlich 
mal über Musik sprechen ...? 
erzählt Luka Skywalker von ihrer 
Praxis als Musikerin und von zum 
Teil niederschmetternden Erfah- 
rungen mit der Männerwelt. Auch 
Christine Braunersreuther setzt 
sich in zwei Aufsätzen mit dem 
Alltag und den Erfahrungen von 
Musikerinnen und Produzentinnen 
auseinander. In Harte Mädchen 
weinen nicht untersucht sie den 
Umgang von Musikerinnen mit 
weiblichen Klischees (etwa dem 
Klischee, Frauen seien »emotio- 
naler« und »romantischer« ), die 
zum Beispiel bei Gudrun Gut als 
kenntlich gemachte Klischees sp; 
lerisch in die eigene Arbeit Ei 
fließen. Ihre ausführliche, Zusam 
men mit Marcus Maida verfaßte. 
Recherche über Produzentinnen 
Deutschland stellt verschiedenste. 
biographische Entwicklungen und 
asthetische Ansätze — yon Inga 
Humpe bis Hanin Elias — vor, die 
sich auf je eigene Art der Behaup- 

tung, Frauen verstünden nichts 
von Technik, widersetzen. 

Das Interview mit FETISCH 
PARK widmet sich der Arbeit zwei- 
er Künstlerinnen, die sich bereits 
seit Jahren um eine nicht-hierar- 
chische, lustvolle Darstellung der 
Sexualität in Musik und Photogra- 


phie bemühen, ohne damit das 
herkömmliche männliche Klientel 
bedienen zu wollen. Im Rahmen 
dieses Interviews wird auch die 
Frage nach der Möglichkeit von 
nichtsexistischer Pornographie 
gestellt. Die daran anschließenden 
Porträts von Terre Thaemlitz und 
Chris Korda sind zwei Künstlern 
gewidmet, die ganz spezielle For- 
men des Cross-Dressings gewählt 
haben. In Marcus Maidas Inter- 
view mit Terre Thaemlitz wird 
eine zentrale Frage angesprochen, 
die sozusagen Gender-Debatte 
und (Pop-)Musik umklammert: 

Ist es möglich, eine andere, nicht 
normierte Sexualität im ästheti- 
schen Material kenntlich zu ma- 
chen? Kann es zum Beispiel — über 
die Klischees von der fröhlichen 
Gay Disco hinaus — so etwas wie 
schwule Musik im Sinne einer 
revoltierenden Normabweichung 
geben? 

Der mal als Mann und mal 
als Frau auftretende Chris Korda, 
Musiker und Begründer der 
»Church Of Euthanasia«-Sekte, 
hier von Ted Gaier porträtiert, ge- 
hört sicher zu den umstrittensten 
Figuren, die in dieser Ausgabe 
vorgestellt werden. Sein antihu- 
manistischer Appell, die Weltbe- 
völkerung zu dezimieren und sich 
unter anderem eben nicht fort- 
zupflanzen, kann im Zuge der Gen- 
der-Debatte als ironischer Aufruf 
zur Queer Nation gelesen werden 
(sich der Reproduktion verwei- 


gern); Kordas Welt- und Men- 
schenbild (vgl. hierzu auch den 
Korda-kritischen Jungle World- 
Artikel vom 14.7.99) ist allerdings 
nicht frei von bedenklich sozial- 
darwinistischen Thesen bzw. The- 
sen, die auch sozialdarwinistisch 
gelesen werden können. Auch 
wenn Ted Gaier die »Church Of 
Euthanasia« als eine Art dada- 
istisch-neoistisches Projekt vor- 
stellt, bleiben gewisse Ungereimt- 
heiten und jede Menge Platz für 
Fehlinterpretationen. Wir wollen 
allerdings nicht alte Formen linker 
Borniertheit wiederholen und 
Informationen über eine Person 
wie Chris Korda unterschlagen. 
Diese im Gender-Zusammenhang 
höchst schillernde Figur steht hier- 
mit zur Diskussion, für Kritik sind 
wir — nicht nur in bezug auf diesen 
Artikel — natürlich offen. 

Im letzten Drittel finden sich 
Aufsätze versammelt, die dem 
Gender-Thema in anderen Berei- 
chen, im Film, der bildenden 
Kunst, Mode und Unterhaltungs- 
kultur nachgehen. Christina Rauch 
untersucht Plots und Charaktere 
in Lesben-Krimis, Jürgen Roth fragt 
nach, was an Verona Feldbusch 
witzig ist oder ob Verona Feld- 
busch nicht letztlich das Lachen 
der Kulturindustrie über ihren 
eigenen Triumph darstellt. Arnulf 
und Franziska Meifert liefern ein 
kritisches Porträt der von Otto 
Muehl geleiteten und schließlich 
beherrschten AAO-Kommune, 
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einem Ort, an dem sich exempla- 
risch das Scheitern der »sexuellen 
Revolution« und ihr Umschlag in 
heterosexistische Hierarchie be- 
obachten läßt. Marcus Stiglegger 
sieht dagegen im »Modern Pri- 
mitivism« die Möglichkeit zu einer 
befreit ritualisierten, nicht mehr 
geschlechterspezifischen Sexualität 
und verfolgt die Rezeption dieses 
Phänomens im neueren Kino. 
Marc Degens schließlich stellt mit 
Liquid Sky einen beinahe verges- 
senen Film aus der transsexuellen 
Glam- und Wave-Szene der frühen 
Achtziger vor. Aliens partizipieren 
am Sexualleben der Protagonistin 
und sorgen dafür, daß sie ihre 
Partnerinnen und Partner während 
des Orgasmus’ tötet. 


Als böser Abgesang, Szenario 
einer sexuellen Entfremdung, 
aus der sich keine Befreiung mehr 
denken läßt, sollte Liquid Sky 
zumindest inhaltlich nicht das 
letzte Wort behalten. Bei aller Wut 
und Enttäuschung, die viele der 
hier veröffentlichten Beiträge 
angesichts der noch immer durch 
und durch sexistischen und homo- 
phoben Gesellschaft bestimmt, 
hat die Herausgabe der vorliegen- 
den Nummer doch auch wieder 
Mut gemacht. An eine Politik der 
großen Schritte ist angesichts der 
Situation — einem über hunderte 
von Jahren in alle kulturelle Hand- 
lungen eingeschliffenen Patriar- 
chat - nicht zu denken. Es ist je- 
doch an der Zeit, sich zusammen- 
zusetzen. Männer wie Frauen 
sollten sich austauschen mit dem 
gemeinsamen Ziel, traditionelle 
Geschlechterrollen und deren Ver- 
halten zu diagnostizieren sowie an 
deren Überwindung zu arbeiten. 


Die Redaktion 
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Le dou2zieme exe 


Im Gespräch über Geschlechterverhältnisse 


und Gender-Konstruktionen in der Popkultur 


Anders als der Rest? 
Geschlechterverhältnisse im Pop. 


N 024 In einem Interview mit Lawrence Gross- 
berg bin ich auf folgende Passage 
gestoßen: »Rock war immer sexistisch, rassistisch, 
homophob. Den Mythos, daß Rock die dominan- 
te Ideologie in Frage gestellt hätte, haben Rock- 
fans kreiert, als sie erwachsen und politisch wur- 
den und ihren Geschmack legitimieren wollten. 
Bisweilen hatte Rock ein Außen, aber das war 
zufällig und egoistisch.« (Interview mit Christian 
Höller in Widerstände - Kunst - Cultural Studies 
- Neue Medien. Interviews und Aufsätze aus 
der Zeitschrift springerin 1995 - 1999, heraus- 
gegeben von Christian Höller). 


Dieses Statement hat mich irritiert, vielleicht aber 
nur deshalb, weil mir die Begrifflichkeiten zu wenig 
geklärt gewesen sind. Aus dem Gespräch mit Gross- 
berg geht nicht klar hervor, ob er die gesamte Pop- 
kultur unter dem Begriff »Rock« faßt oder ob es 
sich ausschließlich auf Rockmusik beschränkt, die 
ja in der Tat von heterosexueller Macho-Mentalität 
geprägt ist. Wenn sich dort einer nur mal, wie zum 
Beispiel der Sänger von JUDAS PRIEST, nach mehr 
als zwanzigjähriger Karriere als schwul outet, kommt 
plötzlich die ganze rockinterne Unterdrückung zu- 
tage, was deutlich macht, daß Homosexualität im 
Betriebssystem Rock weitaus angefeindeter ist als 
in jedem mittelständischen Unternehmen. 

Wäre Grossbergs Äußerung wirklich nur auf Rock 
hin zugeschnitten, auf Neil Young, der Down by 
The River sein Baby erschossen hatte und in einem 


»How many sexes are there? 


Three: the male sex, 
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the female sex and the in-sects!« 


Ein wenig verschliffen ausgesprochen, wird aus dem Plural des Wortes Insekten (insects) das Geschlecht dazwischen 
(in-sex) - ein Moderationsscherzchen des Saxophonisten/Pianisten Billy Tipton. Als Billy Tipton 1989 tot in seinem 
trailer home gefunden wurde, stellte sich heraus, daß es sich bei der Leiche um den Körper einer 75-jährigen, ganz 
normal entwickelten Frau handelte ... Dorothy Lucille Tipton hatte gut 50 Jahre als Mann gelebt - Lebensgefährtinnen 


und Adoptivsöhne inklusive. 


»Geschlechtliche Differenz ist nicht von Natur aus vorgegeben, 
sondern durch und innerhalb von psychischen Prozessen und 


historisch spezifischen Diskursen geformt - 


Gender-Rollen sind 


sozial und kulturell geprägt und dementsprechend auch veränderbar 


und nicht biologisch determinierbar.« 


Christina Lutter/Markus Reisenheimer: Cultural Studies. Eine Einführung, Turia & Kant, Wien 1998. 


»Sexuelle Identität ebenso wie Begriffe von 
werden innerhalb von symbolischen und sozialen 


und »>Abweichung«< 


»Normalität«< 


Systemen produziert und durch sie bestätigt.« 


ebd. 


anderen seiner Songs um Liebe heischend klagte, 
daß der Mann zum Überleben eine Maid braucht, 
oder auf die vielen Fangemeinden von (beinahe 
selbstredend) männlichen Spezialisten, die sich noch 
heute nächtelang darüber auslassen können, zu 
welcher Phase Eric Clapton, Steve Vai oder Frank 
Zappa ihr Gitarrenspiel am besten beherrscht haben, 
dann wäre dieses Statement eigentlich dermaßen 
selbstverständlich und trivial, daß es mich nicht 
irritieren müßte. Beim Lesen hatte ich allerdings das 
Gefühl, daß Grossberg — was US-Amerikanern leicht 
so gehen kann, da die amerikanische Musikkultur 

ja völlig von einer Rockkultur dominiert ist - den 
Begriff Rock hier synonym für sämtliche musika- 
lichen Phänomene der Popkultur setzt. (Pop, ganz 
allgemein: Männer an Geräten und Männer, die 
davon reden, wie Geräte bedient werden; manchmal 
Frauen, die zur Begleitung von Männern an Geräten 
singen und/oder tanzen. Alte Arbeitsteilung: Der 
Mann trägt sein Werk, die Frau ihren Körper zu 
Markte.) 

Vielleicht will ich Grossberg ja auch nur miß- 
verstehen. Vielleicht hätte ich ja auch einfach lieber 
nur, um mich provoziert und zum Nachdenken 
angeregt zu fühlen, gerne schwarz auf weiß die 
Äußerung gelesen, daß alles, was die Pop- und Rock- 


musik seit jeher hervorgebracht hat, von Rock'n'Roll 
bis Punk, von New Wave bis Disco, — alle Ausnah- 
men immer bedacht und abgezogen - rassistisch, 
sexistisch und homophob gewesen ist. Punkt. Dies“ 
Satz, klar, entschieden, hart und anklagend. Auch in 
Kauf nehmend, daß er damit den schwarzen Musik- 
bewegungen Rassismus vorgeworfen hätte, was ]J@ 
erst einmal als Statement gegenüber jeglicher Art 
von Separatismus zumindest diskutabel (wenn auch 
letztlich, im Detail betrachtet, falsch) wäre. 

Ich bemerke, daß sich die drei Sätze von GrosS- 
berg unter meiner Lesart gerade verselbständigt 
haben, daß ich sie ganz absichtlich illegitim mißinter- 
pretiere und weiterdenke, ganz eigennützig verwen“ 
de, weil es mir selbst ein Anliegen ist, hier eben erst 
einmal genau jene provozierende These aufzustellen, 
die mir bei Grossberg noch zu wenig provokant 
rüberkommt, weil sie sich ja wahrscheinlich doch 
gegen das altbekannte Dilemma der Macho-Kultur 
namens Rock richtet. 


sen 


nur 


Wobei auch hier zur Differenzierung 


die Frage wäre: Wo beginnt Rock als 
n sich 


> 


ausgesprochene Macho-Tradition, und wo habe | 
Nischen gebildet, die zwar mit Rock-Mitteln operle- 
ren, dessen Ideologie aber nicht übernommen haben. 
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Beispiel: Schwule Bands wie WARMER SÜDWIND 
und die Gruppe BRÜHWARM, zusammen mit TON 
STEINE SCHERBEN, spielten in den Siebzigern eher 
Rock als Pop - und schon gar nicht Disco —, weil dies 
ganz einfach seinerzeit Plattform für beinahe alle 
Minderheiten gewesen ist. Zweite Ebene: SLEATER 


KINNEY und BIKINI KILL... 


Le» Vor allem aber TEAM DRESCH, die 
auch so gerne vergessen werden 
(Warum nur? Weil sie am deutlichsten lesbisch 


sind?), und die neue Band um Kaia von TEAM 
DRESCH, THE BUTCHIES. 


4 


... sind ganz bewußt Rock und zugleich 
feministisch/lesbisch; sie destruieren 
Rock-Klischees, ohne Rock als intensive Erfahrung 
missen zu wollen. Dritte Ebene: Sogenannte Post- 
rock-Bands wie Ul, GASTR DEL SOL und TORTOISE 
haben Rock als Macho-Geste dekonstruiert und wur- 
den damit seltsam und angenehm geschlechtslos, 
alleine der musikalischen Form nach unbestimmt. 
Das vielleicht auch nur, weil diese Musik Rockkultur 
an das alte bürgerliche Kunstverständnis rückgebun- 
den hat, interesselos zu wirken. Postrock stellt gar 
nicht mehr die Frage nach dem Geschlecht, widmet 
sich bloß noch der musikalischen Struktur. 
00 Eines der unauflösbaren Paradoxa 

des Themenbereichs Rock/Gender/Sex 
liegt darin, daß mit dem seltsamen, angenehm ge- 
schlechtslosen Postrock-Gefrickel auch Langeweile 
aufkam und die Jungs z.B. von TORTOISE zumindest 
für mich völlig unerotisch waren, weil sie so brav 
aussahen, so wie nette Jungs, die jede Mutter, 
jeder Vater willkommen heißt am Mittagstisch - ja: 
müssen Rock/Pop/Konzerte erotisch sein??? —, und 
ich mich dabei ertappte, die vom Konzert durchaus 
angetanen jungen Frauen im Publikum ein wenig 
zu bedauern: hatte ich doch (jaja) weite Teile meiner 
Pubertät mit Jim-Morrison- und Mick-Jagger-Anbe- 
tung verbracht. Und irgendwie war das aufregender 
gewesen. Rebellischer. Verbotener. Bot mehr Rei- 
bungsflächen — gerade auch da, wo ich vielleicht mit 
der Musik einverstanden war, aber keinesfalls mit 
dem Text. Und es war nicht so bieder wie die Jungs 
im karierten Hemd, die — ganz nerd - dann doch 
wieder typisch Männliches verköperten: Heimwerker- 
Gebastel nämlich. (Insofern ist es logisch und 


wunderbar, daß die LALI PUNA-Vorgängerinnenband 
L.B.PAGE mit einem Bügelbrett auf der Bühne ge- 
standen haben soll.) Welche Arten von Begehren/ 
Sexualität, welche Geschlechterverhältnisse bringt 
diese »strukturelle« Musik hervor/mit sich? Oder 
ist sie nur eine weitere, intellektuellere Variante des 
Ausschlusses von Frauen aus der Pop-/Rockmusik — 
diesmal durch reines Desinteresse ... Männer haben 
Macho-Gesten dekonstruiert, waren damit gute 
Männer - und wo sind die Postrock-Frauen? 
LD- Moment mal: Thrill Jockey, das 

wohl wichtigste Label für die soge- 
nannte Postrock-Szene in Chicago, wird von Bettina 
Richards, also von einer Frau geleitet. Ihr Einfluß 
auf die ganze Szene ist enorm und vielleicht nur mit 
dem zu vergleichen, was Sub Pop einmal für Seattle 
bedeutet hat. 

Es gibt sowohl in der Literatur wie auch in der 
bildenden Kunst eine lange und hart erkämpfte, aber 
doch inzwischen etablierte feministische wie auch 
lesbisch-schwule Kultur. Auch diese Bereiche sind 
noch immer eindeutig von Männern dominiert, 
es wäre aber falsch, feministisch arbeitende Künst- 
lerinnen wie Elfriede Jelinek und Jenny Holzer in 
irgendeiner Form als Außenseiterinnen zu bezeich- 
nen. In der Neuen Musik dominiert noch immer der 
männliche Komponist (es wäre eine ganz eigene, 
Interessante Fragestellung, warum sich hier wesent- 
lich weniger Frauen als in der Literatur und Kunst 
finden, warum also die Akzeptanz von Komponi- 
stinnen innerhalb dieses Segments geringer ist als 
anderswo bzw. warum sie sich einfach nicht als 
Kanon haben durchsetzen könnten), es gibt dort 
allerdings eine nicht zu unterschätzende homo- 
sexuelle Tradition (z.B. Benjamin Britten, John Cage, 
Morton Feldman) und mit Pauline Oliveros eine 
bekennend lesbische Komponistin (und zugleich eine 
der ganz wenigen anerkannten Frauen innerhalb der 
Neuen Musik). 


Hier begegnen wir einem alten Problem- 
feld: verfälschte/unvollständige Wahr- 
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nehmung durch fehlenden Zugang zum Wissen. 

Zum einen ist es schon hochinteressant, daß eigent- 
lich fast alle bedeutenden Komponisten der Neuen 
Musik schwul sind. Zum anderen muß auf das Archiv 
»Frau und Musik« in Kassel verwiesen werden, denn 
hier wird Material zu Komponistinnen aus dem 


Bereich der Klassischen /Neuen/Zeitgenössischen 
Musik gesammelt und gelagert, werden auch Noten 
zugänglich gemacht, ohne die es ja keine Auffüh- 
rung geben kann. Daß dieses Archiv finanzielle 

und räumliche Probleme hat, versteht sich fast von 
selbst. 

Mittlerweile zeichnet sich schon eine Tendenz 
zu mehr Anerkennung für Komponistinnen ab, wie 
z.B. Adriana Hölzsky, Babette Koblenz, Olga Neu- 
wirth oder Carola Bauckholt. In den USA gibt es eine 
Samplerreihe von Composer’s Recordings Inter- 
national mit Werken von lesbischen und schwulen 
KomponistInnen; im Beiheft zum Sampler Lesbian 
American Composers äußern sich die Herausgeber 
zu den Schwierigkeiten bei der Zusammenstellung 
des Samplers — denn viele der angefragten Kom- 
ponistinnen waren nicht bereit, sich über Veröffent- 
lichung auf diesem Sampler zu outen oder einordnen 
zu lassen. Immerhin wollten die Herausgeber dieser 
Reihe nicht ein oder zwei Alibifrauen inmitten 
von lauter Männern präsentieren. Einleitend ist die 
Rede von einer »gay or lesbian sensibility« , die 
die HörerInnen, so sie dazu in der Lage sind, in der 
Musik aufspüren können. Dies scheint sich auf Theo- 
rien zu beziehen, die behaupten, Sexualität deter- 
miniere künstlerische Arbeit. Pauline Oliveros und 
die anderen hier vertretenen Künstlerinnen wie 
Nurit Tilles, Annea Lockwood oder Linda Montano 
sind freilich der Ansicht, daß ihre Sexualität nichts 
mit ihren Fähigkeiten als Komponistin zu tun hat. 
Aufgewachsen in einer Zeit, wo über Homosexualität 
überhaupt nicht gesprochen wurde, hielt z.B. Oli- 
veros es nicht für notwendig, ihre sexuelle Orien- 
tierung zum Thema zu machen. 1970 hat sie sich 
geoutet und sieht dies — wie auch ihr Statement im 
Sampler — als Ermutigung für Frauen, die glauben, es 
sei nicht möglich, lesbisch zu sein und trotzdem zur 
großen KomponistInnengemeinschaft zu gehören. 
Ihre sexuelle Orientierung — für die meisten Kompo- 
nistinnen nur eine Facette ihrer Person - Öffentlich zu 
machen, hat für die auf dieser CD vertretenen Künst- 
lerinnen viel mit persönlicher Freiheit und Selbst- 
bewußtsein zu tun — gerade die älteren erinnern sich 
an Scham und Schweigen — sowie mit einer Existenz- 
berechtigung, die auch über eine eigene Geschichte 
gewonnen wird. 

Abgesehen davon neigt der klassische Kunst- 
begriff m.E. noch mehr zum Ausschluß von Frauen, 


da er oft festgefahrener ist und auch die Produktions- 
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bedingungen wesentlich anders sind: In den USA 
z.B. werden Orchester hauptsächlich von Sponsoren 
finanziert; hier aus der »öffentlichen Hand«, die 
ja nicht unbedingt synonym mit emanzipatorischen 
Bemühungen aller Art ist. Abgesehen davon, daß die 
meisten Orte generell wenig offen für Neue Musik 
sind (siehe z.B. unlängst den drohenden Finanzent- 
zug für das Donaueschinger Festival), braucht neue 
oder klassische Musik oft einen größeren Aufwand - 
im Gegensatz zu Kunst/Tanz oder Rockmusik. Wie 
sagt es Christiane Rösinger sinngemäß: Die Mark der 
Frauen ist zu oft nur 60 Pfennig wert. 
CB Zum Themenkomplex »verfälschte 
Wahrnehmung,, »fehlende Wahrneh- 
mung: und »geringere Akzeptanz« (durch wen 
eigentlich genau, also durch was für ein und wie 
zu bestimmendes »gesamtgesellschaftliches Öffent- 
lichkeitssubjekt«?) und »man findet da (faktisch, 
zahlenmäßig) weniger«, was vier unterschiedliche 
Dinge sind; also zu alldem wäre es gut, über 
Einzelfälle, die man für fast jede Konstellation wird 
finden können, hinaus irgendwelche empirisch- 
quantitativen Basisdaten zu haben, die erkennen 
lassen, ob und inwieweit in welchen Sozial- und Kul- 
tursegmenten Frauen, Schwule oder andere gender- 
spezifisch definierte Gruppen hiervon signifikant 
mehr betroffen sind als andere, etwa die Elektroniker 
(egal ob Homo, Frau, Mann, Transvestit etc.), die 
Free Jazzer, die Minimal-Komponisten, über die ja - 
abgesehen von Archiven — niemand alles weiß, auch 


Spezialisten nicht. 
»- Wenn wir uns alleine das Verhältnis 
betrachten, in dem die Anzahl der Pop- 
und Rockbands seit, sagen wir mal, den fünfziger 
Jahren steht, wird ganz deutlich, wie wenig femini- 
stische, pro-schwule und pro-lesbische Musik dort 
erschienen ist, wie lange es gedauert hat, bis solche 
Themen überhaupt — und dies nur vereinzelt, inner- 
halb bestimmter Subkulturen oder aber im aka- 
demisch-intellektuellen Pop-Umfeld - zur Sprache 


gebracht wurden ... 

00 Ist das nicht wieder einfach der 
gesamtgesellschaftliche Status QUO, 

aufs Popfeld appliziert, unter der naiven, aus 

einer sehr spezifischen Popsozialisation gebore- 

nen und dann natürlich um so nachdrücklicher 
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enttäuschten Vorannahme, es müßte da prin- 
zipiell anders sein? 


Sn 


... Ich will ganz von Sparten wie Heavy 
Metal schweigen ... 


Was ich in einem gewissen Sinne 
für falsch halte - auch wenn Heavy 
Metal als unpolitisch und eher diskursfeindlich / 
gleichgültig bekannt und ganz bestimmt nicht 
schwulen/lesben-freundlich ist. Aber auch dar- 
über wäre zu reden, ebenso über androgyne 
bzw. Glam-Tendenzen, die da ja auch zu Hause 
sind (von knallengen Spandexhosen und Löck- 
chen bis zu KISS und der gothic/gruft-inspi- 
rierten Metal Szene), und von den erstaunlich 
vielen Musikerinnen, die es da auch gibt. Jeden- 
falls finde ich es arrogant und auch falsch im 
Sinne einer gerade für Musikerinnen noch zu 
schaffenden Kontinuität/Tradition, die Heavy- 
Metal-/Hard-Rock-Musikerinnen immer außen 
vor zu lassen. Wenn Ex-RUNAWAY-Joan Jett 
mit Kathleen Hanna für den Benefiz-für-Frauen- 
Selbstverteidigungs-Sampler Home Alive 
zusammenarbeitet, wird's ja auch wieder richtig 
interessant für den Pop-Diskurs. 


... und mich einmal alleine auf jene zwei 
Phasen beschränken, die als agitatori- 
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sche, empanzipatorisch-gegenkulturelle Hochphasen 
in die Pop-Geschichtsschreibung eingegangen sind: 
Wie feministisch oder pro-gay waren Texte und Auf- 
treten der Musikerinnen und Musiker der Hippie-Ära? 
Wie feministisch und pro-gay/lesbian war Punk? 
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Setze ich die zweite Frauenbewegung 
ungefähr zeitgleich mit der Hippie-Ära 
an, dann tat sich natürlich allerlei, was wir heute 
als überholt, langweilig und dogmatisch empfinden 
und was auch die Village-Voice-Journalistin Ellen 
Willis damals schon nicht so recht mochte: 


»Why did I like so little of the women’s cul- 
ture music I had heard? The Feminist music 
had two tendencies. One was a women’s 
version of political folk music, which replica- 
ted all the virtues (simplicity, intimacy, com- 
munity) and all the faults (sentimentality, 
insularity, heavy rhetoric) of the genre ... 


The other tendency actively turned me off: 

it was slick, technically accomplished, rock 
influenced but basically conventional pop ... 
supposedly the product of a dissident culture, 
it struck me as altogether compatible with 

the blandness of most white pop music.« 

In: Ellen Willis, Beginning to see the light 


Egal, wie wir zu dieser Musik stehen — im Sinne 
einer vollständigen Geschichte ist sie unverzichtbar: 
Frauen gründeten Bands und Labels (Olivia und Wax 
als reine Musikerinnenlabels, Redwood Records 
verstand sich vorrangig als politisch engagiertes 
Label und stand Musikerinnen wie Musikern offen), 
lernten mit Studio- und Bühnentechnik umzugehen 
und begannen sich eine eigene, separate Kultur 
aufzubauen, die bis heute z.B. mit dem »Michigan 
Women's Music Festival« überlebt. Diese Szene 
war independent und do-it-yourself — bevor andere 
sich diesen Ideen zuwandten. Da ist denn auch ein 
weiterer Bezug — wie bewußt auch immer - der Riot 
Grrris zu einer Vorgängerinnen-Kultur zu sehen. 

In The Good, The Bad and The Gorgeous: 
Popular Culture’s Romance with Lesbianism 
findet sich ein Aufsatz zum Thema Lesben und popu- 
läre Musik seit den 70er Jahren. Arlene Stein stellt 
darin fest, daß feministische Musik oder die Musik 
der Frauenkultur (womyn’s music), die politisch sein 
wollte, sich bewußt an folk music orientierte. War 
folk music doch immer Transportmittel linken Pro- 
tests gewesen, immer Rückbesinnnung aufs Wesent- 
liche im Gegensatz zu kultureller und ökonomischer 
Entfremdung. In der weiten Welt der Popmusik 
kamen Lesben möglichst gar nicht vor, wenn sie 
denn ihre Platten verkaufen wollten. Eine Feministin, 
die dem sogenannten »cock rock«, also etwa den 
STONES lauschte, war wiederum nach Ansicht der 
Aktivistin Robin Morgan schon dabei, die Bewegung 
zu verraten. Labels wie Olivia glaubten, daß die 
Grenzen zwischen Künstlerinnen, Industrie und Publi- 
kum zu verwischen seien - ein wahrhaftiger Inde- 
pendent-Anspruch, der allerdings keinen ökonomi- 
schen Erfolg sicherte. Holly Near, Singer-Songwriter 
und eine der Protagonistinnen unter den Musiker- 
innen, beschreibt rückblickend: 


»Women’s music was not just music being 
done by women. It was music that was 
challenging the whole system, a little different 


from disco, a little different from David 
Bowie playing with androgyny ... We were 
dealing with a lot of issues David Bowie 
wasn’t dealing with, questions his manage- 
ment wasn’t asking. So it was not just the 
music. It was like taking a whole look at the 
systems and societies and letting a music rise 
out of those systems.« 


Kritik daran gab es sehr wohl: Konnte Musik 
überhaupt »Weiblichkeit« reflektieren - und war 
das nicht überhaupt eine essentialistische und damit 
reduzierende Vorstellung? Schwarze Künstlerinnen 
fanden das ganze Konzept zu europäisch, Punk- 
musikerinnen wollten sich weder dem Banner des 
Feminismus noch der Schwulen-/Lesbenbefreiung 
verpflichten und fanden womyn’s music allgemein 
zu wenig energiegeladen. Künstlerinnen wie Melissa 
Etheridge, Tracy Chapman oder die INDIGO GIRLS 
verkörperten kein traditionelles Frauenbild, ließen 
sich von niemandem vereinnahmen und wurden 
freilich erst dann entsprechend vermarktet, als die 
Zeit dafür reif war. Die Künstlerinnen sahen die 
Infiltrierung des Mainstreams als sinnvolle Aufgabe: 
Es war von zentraler Bedeutung, voll im Blickfeld des 
Publikums zu stehen und nicht in der Spezialitäten- 
abteilung des Plattenladens, wie es die TWO NICE 
GIRLS formulierten. Frau gab sich stark und nicht 
eindeutig zuzuordnen (Joan Armatrading hat z.B. 
derlei immer verweigert, genauso wie sie bühnen- 
repräsentative Klamotten ablehnte) und outete sich, 
wenn, dann erst im Zenith ihres Erfolges. Auch 
wenn's den Indiekavalier komisch anmuten mag, 
ist das Identifikationspotential der frühen Melissa 
Etheridge — die ja auch E-Gitarre spielte — für Jung- 
lesben und andere interessierte Frauen nicht zu 
unterschätzen. Richtig spannend wird's vor diesem 
Hintergrund, wenn die BUTCHIES Cris Williamson, 
eine der Protagonistinnen dieser womyn’s music, 
covern und sich damit eindeutig auf diese lesbische, 
frauenzentrierte Kultur beziehen. — Außerdem sollten 
wir uns an dieser Stelle überlegen, warum wir alle 
»Dancing-in-a-lesbian-bar«-Jonathan Richman 
kennen und lieben, und warum so wenige PHRANC 
(»I-love-my-uncle-phranc«, TEAM DRESCH) kennen 
und lieben, die jüdisch-lesbische Folksängerin, die 
ein Lied gegen das modisch-provozierende Tragen 
von Hakenkreuzen schrieb, die auf Richmans Song 
Pablo Picasso mit »Gertrude Stein« konterte und 
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deren Neil-Diamond-Drag-Shows vielleicht nicht nur 
ich gerne mal sehen würde?! 

Des weiteren stellt sich die Frage: Wie viele 
Musikerinnen gab es in der Hippie-Ara überhaupt? 
Und hätte sich Janis Joplin als geoutete Lesbe — und 
war sie nicht, wie ihre große Vorgängerin, Bessie 
Smith, bisexuell — oder Feministin schneller zu 
Tode gesoffen oder gar nicht? Bei der Lektüre der 
diversen Rock-Frauenbücher fällt irgendwann auf, 
daß Wesentliches aus den Anfängen vergriffen ist: 
In aller CD-Wiederveröffentlichungsmanie hat sich 
nie jemand um Bands wie FANNY, BIRTHA oder ISIS 
gekümmert. Gerade, daß wir mal HEART kennen. 
Und vielleicht mit sicherem Instinkt die CD-Neuauf- 
lage der göttlichen GTO (GIRLS TOGETHER OUT- 
RAGEOUSLY) käuflich erworben haben, die, wie ihr 
musikalischer Mentor, Mr. Frank Zappa, im Beiheft 
betont, ihre Themen selbst gewählt und die Texte 


alle selber geschrieben haben. 

SB Hier wieder die Frage: Wird wichtige 
Frauenmusik signifikant weniger reissued 

als andere Musik beliebiger Sparten? Und wenn, wa- 

rum ? Und ist der Indiekavalier nicht gerade derjeni- 
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ge, der bei Formulierungen wie »werden immer ver- 
gessen«, »werden ausgegrenzt«, »kümmert sich nie- 
mand drum« den pietistischen Maso-Kuschel-Stachel 
in sich spürt und schaut, daß er die BIRTHA-Platten 
bald bekommt und zu den anderen zwei Millionen in 
den Schrank stellt, damit er wieder »o.k.« ist, anstatt 
wie der Normal-Rocker und die Normal-Rockerin 
zu sagen was gehen mich die ganzen Frauenbands 
an, wenn sie nicht so rocken wie die STONES«? 
B- »Stonewall« fand ohne »Woodstock« 
statt und umgekehrt. Die Homosexuel- 


len wandten sich der Discoszene zu, weil - bleibt zu 
mutmaßen — dort Raum war, die Musik mit eigenen 
Bildern und Wünschen zu füllen, während die aus 
dem »Summer Of Love« hervorgegangenen Träume 
den Heterosexuellen vorbehalten waren, in all ihrer 
Ästhetik heterosexuell zementiert. 
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Ergänzend festgestellt: War aber die 
Disco nicht auch - ganz praktisch gese- 
hen - der einzig halbwegs mögliche Treff? Und war 
die Rebellion der Homosexuellen unter Umständen 
nicht Rebellion in eine gewisse »bürgerliche Akzep- 
tabilität« hinein, sich jenseits der anderen Rebellen 
definierend, weil man/frau schon bei Bürgers als 
»anders« definiert war? Und konnten gewisse Freu- 
den und Sehnsüchte nicht in der Disco besser aus- 
gelebt werden: ein anderer Umgang mit Körper, 
mit Mode, mit Cross-Dressing und Glam-Neigungen, 
mit Inszenierung und Spaß, die in einem Konzertsaal 
auch einfach nicht soviel hermachen? Entspricht 
die Disco nicht auch der Sehnsucht, dazuzugehören, 
oder wozu braucht z.B. die lesbische Szene einen 
Frauenball, bei dem alle in Abendgarderobe gewan- 
det sind, schlimmer als auf einem Tanzstundenab- 
schlußball? Einerseits birgt das sicher ein subversives 
Vergnügen, andererseits habe ich auch den Eindruck, 
daß da ganz konventionelle Sehnsüchte gestillt 
werden sollen, ein Verlangen, in den Konventionen 
zu Hause zu sein, den Normbildern der bürgerlichen 
Gesellschaft zu entsprechen. Schließlich macht eine 
andere sexuelle Orientierung allein eben noch keine 
Revolution ... und auch »ausgegrenzte« Gruppen 
entwickeln ihre eigenen Codes und Abgrenzungs- 
mechanismen. Andererseits war sicher auch Disco 
ein Bereich, der erst mal »erobert« werden mußte — 
und der leichter zu erobern war als das Rockkonzert. 
Und nerdhaftes Über-Musik-Reden war sicher nicht 


erstes Anliegen der Schwulen/Lesben, da waren ja 
erst mal handfestere Dinge durchzusetzen. 
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Dasselbe Mißverhältnis in den Sieb- 
zigern: Kein ausgesprochener Gay-/ 
Lesbian-Diskurs im Punk — und das in einer Musik, 
von der ihre Bewunderer behaupteten, sie sei 
erstmals frei gewesen, alle Probleme des Alltags 
anzusprechen. (Auch hier wieder: Ausnahmen gab 
es schon, aber es waren eben absolute Ausnahmen; 
in Deutschland zum Beispiel die CRETINS mit Samen 
im Darm: »Ich habe Samen im Darm / mir ist so 
warm im Darm / mit seinem Samen im Darm«, auf 
der No Fun-7” von 1981.) 

Feministischer Punk? Selbstbewußte Frauen, 
das ja, aber abgesehen von den in vielerlei Hinsicht 
außergewöhnlichen CRASS keine Thematisierung 
von Sexismus, eher vulgär vorgetragener Anti-Sex, 
eine Art Desillusionierung, die vor allem ernüchternd 
zeigen sollte, daß die Träume des »Summer of Love« 
und die Forderung nach »sexueller Revolution« sich 
mitsamt den saturiert gewordenen Hippies erledigt 


hatten. 
B- Ja und nein - ich würd’s nicht so 

kraß sehen - zustimmen würde ich mit 
Vorbehalten beim Thema Gay-/Lesbian-Diskurs, 
um gleich wieder bei Dokumentationslücken zu lan- 
den: Gab’s da nicht Bands, die FLYING LESBIANS 
und LESBETONS hießen? Zugleich lassen sich in den 
Texten der SLITS oder der RAINCOATS zumindest 
Beobachtungen zu Rollen/Zuschreibungen finden, 
die sehr wohl als Auseinandersetzung mit einer sexi- 
stischen Gesellschaft interpretiert werden können — 
ob nun das boshafte Love and Romance der SLITS, 
das, hastig und atemlos gesungen, mit jeder Vor- 
stellung von kuscheliger Zweisamkeit - in der sich 
ja gerade junge Frauen immer selbst finden sollen — 
aufräumt und darin gipfelt, daß die Protagonistin/ 
Sängerin ihren Text vergißt. Oder ihr bitterböses 
Typical Girls, das, so Simon Reynolds und Joy Press 
in The Sex Revolts, aus einem Männermund miso- 
gyn klingen würde: 


«The Slits define themselves as the antithesis 
of the non rebel girls who are dupes of media 
brainwashing, their heads befogged with 
anxieties about appearance or hygiene. The 
crux of the song hints at a sinister conspiracy: 


the typical girl is an invention, a marketing 
ploy sold to young women. The reward for 
conformism and self-castration is to get a 
‚typical boy«. Who needs it?« 


In Odyshape von den RAINCOATS heißt es: 


»I’'m not glamorous or polished - in fact I'm 
no ornament - it could be my bodyshape - 

I wonder if it will ever look right blot on the 
landscape unrefined — quite out of place — 
her nose is too big — maybe operation — her 
waist too wide - slim, slim - her hair is not 
shining, oh! - it isn't fair she isn’t fair ... 

Do I measure up to your expectations? Am 

] owed any explanations?« 


Was Gina Birch von den RAINCOATS sagt, füllt 


Tücken macht aber — that's life — kein rundes Bild: 


»Punk was a very asexual time ... It was very 
much a time to stand on your own two feet 
and I wasn’t very aware of being a girl. I'm 
sure there were all sorts of things that were 
annoying about being a girl, but my stronger 
recollection is of feeling strong, tough and 
empowered by the situation ... I felt I could 
be my own person. Punk gave me a space to 
do that. To not being afraid of saying what 
was on my mind ... 

When you compare the riot grrl movement 
to seventies punk bands, I don’t remember 
us being very supportive of each other .. 

We were constantly being thrown together 
in articles and being compared to the point 
where it divides you ... 
of male groups that we liked as female 
groups. Gender wasn’t an issue for us, which 
perhaps it should have been ... we talked 

a lot about women in the raincoats, and | 
would have said, yes, we were feminists, but 
the actuality was that Ana (da Silva) and 

I were doing what we wanted to do: finding 
our own identity as individuals. When Vicky 
(Aspinall) joined the band, she’d been in 


a feminist band and she was very much more 


politically aware. She ... said: »You are femi- 
nists and it's very important that you reco- 
gnize that.« As soon as the word was mentio- 


We were as supportive 
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ned once in an interview, it was thrown 
back at us every time. ... It stillannoys me 
that people are terrified of the word.« 


Ami Raphael, Never mind the bollocks: Women Rewrite 
Rock 


Homosexualität im Mainstream-Rock ? 
Wurde interessanterweise meist von 
Heterosexuellen, quasi beiläufig, als Thema unter 
vielen, die sie als sich engagiert fühlende Musiker 

im Programm hatten, zu einem Songtext verarbeitet 
(immerhin, muß angesichts dieser Seltenheit ja aus- 
gesprochen werden), beispielsweise bei Udo Linden- 
berg und sogar bei den PUHDYS, die, wie sie in 
einem Interview 1999 erzählten, ihren Song Außen- 
seiter in der DDR verboten bekamen, weshalb er 

nie offiziell veröffentlicht wurde. Neuerdings ist das 
Thema durch die TERRORGRUPPE auch zum Thema 
im Deutschpunk geworden und, wie die Band in 
Interviews sagte, noch immer ein heißes Eisen in der 
Szene. (Anderes Beispiel: Tom Robinson, Autor der 
Schwulenhymne Glad To Be Gay, hat wenige Jahre 
nach seinem Erfolg als Schwulenrechtler geheiratet — 
eine Frau, versteht sich.) 
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testcard #8 
Let's talk about being bisexual? 


Na klar - ist es nicht das, wohin die 


EB» Gender-Diskussion letztlich zielt?! 


Die Möglichkeit der Bisexualität als ein Grundprinzip 
sexueller Freiheit?! 


Aber auch die Aufhebung von Vorstel- 
lungen über männlich/weiblich konno- 
tiertes Verhalten, Fähigkeiten, normierte Körper ist 
das Ziel - wobei gerade hier der Weg länger wird -, 
denn trotz aller gender troubles verändern sich die 
ästhetischen Vorgaben für »schöne Körper« nicht. 
Eher gelten für Männer immer mehr dieselben 
Normen wie für Frauen - und ihnen das, ein wenig 
rachsüchtig, nur zu gönnen, ist dann eben auch 


kurzsichtig ...). 
N 004 Uns allen würden jetzt natürlich auch 
Ausnahmen jenseits des Mainstreams 
einfallen, offensiv schwule, feministische und Gender 
thematisierende Bands, beispielsweise GEILE TIERE, 
die AU PAIRS und UNKNOWN GENDER (eine Früh- 
achtziger-Funk'n’Wave-Band mit aus heutiger Sicht 
bahnbrechendem Bandnamen), aber alleine deren 
(Un-)Bekanntheitsgrad zeigt doch, wie randständig 
eine Auseinandersetzung mit Geschlecht und Sexua- 
lität neben der heterosexuellen Norm mitsamt ihren 
geschlechterspezifischen Verführungsstrategien in 
der Popkultur gewesen ist. 


»Queer Punks aim to show that not every 
homo is an assimilationist, i.e., someone 
who is gay but wants to be part of the main- 
stream culture, thinks »equal rights< means 
women and homos in the army, the right for 
a shitty job for life, and thinks that freedom 
of choice means Coke, Pepsi or Seven-Up.« 


Tom Jennings, Homocore, zit. n.: Craig O’Hara, The Phi- 
losophy Of Punk 


Es ist äußerst interessant, daß fast ausschließ- 
lich innerhalb der Discoszene ein Diskurs um Homo- 
sexualität und Androgynität aufgekommen ist, 
der sich relativ unbeschadet über Jahrzehnte hat 
halten und stetig neue Artikulationen herausbilden 
können — am offensivsten, bekennerhaftesten und 
wirksamsten wohl im europäischen Synthiepop der 


frühen Achtziger (BRONSKI BEAT, CULTURE CLUB, 
SOFT CELL, EURYTHMICS, FRANKIE GOES TO 
HOLLYWOOD u.a.). Vielleicht ist es aber auch schon 
vermessen zu behaupten, hier habe sich ein Diskurs 
herausgebildet, denn letztlich bleibt die Frage, 
inwiefern dort etwas problematisiert und überhaupt 
artikuliert wurde — oder inwiefern es nicht vielmehr 


einfach getan wurde. 
Sc» Das mit dem Diskurs finde ich schon 
problematisch — denn Teile der femini- 
stischen/lesbischen/schwulen Szene wollten und 
wollen über manche Dinge wie z.B. Musik oft gar 
keinen Diskurs führen, und daß gerade in dieser 
Szene die platteste Musik oft ohne jeden Hinter- 
gedanken gehört wird und die Bereitschaft, sich auf 
andere Musikformen einzulassen, oft sehr gering 
ist, erschreckt mich immer wieder, und es verärgert 
mich auch. Denn wozu soll ich mich über das Ge- 
moshe von Typen aufregen, deren Ellenbogen in 
meiner Brille stecken, wenn ich mir beim »femini- 
stischen« Konzert Hämorrhoiden auf dem Boden 
einsitzen muß, weil da eben — glad to be gay??? — 
keine den anderen vor der Nase rumtanzen darf? 
Und warum wird auf fast jeder Lesbendisco zwischen 
Nürnberg und Hamburg immer diese konventionelle 
Mainstream-Discomusik gespielt? Ich denke, in der 
Disco verortet sich vielleicht ein Diskurs über Körper 
und Sex und »wer bin ich«, der schon mit dem 
großen Land Popkultur zu tun hat, aber wenig mit 
Musik. Das Entmutigende ist v.a. die Unwilligkeit 
jener Discoakteurinnen, sich auf anderes überhaupt 
einzulassen — wie z.B. eine Queercore-Disco —, ein 
Gespür zu entwickeln für quasi »gesamt(sub)kultu- 


relle« Zusammenhänge ... 
SB Disco als »Ort der Geborgenheit«, wie 
Du an anderer Stelle geschrieben hast — 
ich denke, das trifft es aufgrund der historischen 
Entwicklung, nicht aber notwendig aus der Musik 
heraus. By the way: Ich möchte nicht wissen, wie 
viele Schwule sich in männliche Stars, in Elvis, Bowie, 
Mick Jagger oder Kurt Cobain, verknallt haben, aber 
an diesem Ding dann einfach nicht teilgenommen 
haben, weil sie da ja eh ausgeschlossen waren. Die 
historische Entwicklung ist wohl wesentlich wichtiger 
als irgendwelche Konstruktionen, von wegen Disco 
sei musikalisch bereits androgyner etc., etc. Daß es 
auch ganz anders hätte kommen können, hat Dennis 


Cooper in seinen Romanen sehr schön konstruiert: 
Dort hören die Jungs HÜSKER DÜ, GUIDED BY 
VOICES u.ä. und sind zugleich allesamt schwul. 

Zu einer solchen Konstellation ist es in der Realität 
bislang noch nicht gekommen, was viele Gründe 

hat, aber nicht, daß Punk/Gitarre/Indie als Musik 
notwendig hetero ist. Nicht minder interessant: 
RAMMSTEIN wurden in den USA häufig in Interviews 
gefragt, ob sie eine Gay-Band seien. Ihr Körperkult, 
der hierzulande fast ausschließlich vor dem Hinter- 
grund der faschistischen Ästhetik diskutiert wurde, 
hat schließlich auch bestimmte ästhetische Merkmale 
der schwulen S/M-Szene aufgegriffen. All das nur 
als Randbemerkung, in Klammern gesetzt, um davor 
zu warnen, daß irgend jemand auf die Idee kommt, 
sexuelle und musikalische Vorlieben als einander 


bedingend hinzustellen ... 
00 ... Darum geht's ja dann auch immer 
wieder: Das sind sie eben nicht. Und wer 
bestimmte, nicht so griffige Arten von Musik schätzt 
und sich selber, egal ob schwul oder lesbisch oder 
bi oder hetero, als gesellschaftliche/r AußenseiterIn 
definiert, hat eben immer wieder damit ein Problem: 
Aber auf ähnliche Schwierigkeiten trifft so ein/e 
musikalische/r AußenseiterIn ja auch bei den traditio- 
nellen Linken — der Haken ist eben, daß wir denken, 
Widerstand gegen die vorherrschenden Normen der 
Gesellschaft müßte sich auch ästhetisch kenntlich 
machen, mit einem kritischen Musikbewußtsein oder 
Interesse einhergehen (über das wir Popkulturlinken 
uns ja auch definieren), und irgendwie sind wir dann 
auch enttäuscht, wenn dem eben nicht so ist, weil 


andere Prioritäten gesetzt werden. 
N 004 »Die Riot Grrris predigten die Revolu- 
tion, während sie Musik machten, die 
von ihrem ganzen Stil her veraltet war«, kritisiert 
Elisabeth Vincentelli (in: Lips Tits Hits Power? 
Popkultur und Feminismus) und will damit sagen: 
Warum gibt es noch immer viel zu wenig Frauen, 
die sich an den Computer wagen, die sich ins Ge- 
schehen der elektronischen Musik einmischen? 
Letztlich fordert Vincentelli, daß ein Zusammenhang 
hergestellt wird zwischen Inhalt und Form, daß 
feministische Kunst/Musik (und - weiter gedacht — 
auch die schwule) ihr Anderssein gegenüber dem 
heterosexistischen Mainstream auch ästhetisch 
kenntlich macht. Reizwort Avantgarde. Vincentelli 
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nennt zum Beispiel Laurie Anderson, die RAINCOATS 
und Pauline Oliveros. Als Ausnahme im Queer- 
Sektor wären Terre Thaemlitz und Bob Ostertag zu 
nennen, für die sich aus dem Schwulsein notwendig 
ergibt, nach einer anderen Ästhetik zu suchen. 

Hier kommt ein an anderer Stelle von uns bereits 
angesprochener Grundwiderspruch auf: Gehen 
Pop und Avantgarde in bezug auf neue Körper-/ 
Geschlechterbilder überhaupt zusammen? Für Pop 
spielten Körper, Tanz und Sexyness immer eine 
große, wenn nicht die entscheidende Rolle, während 
Avantgarde tendenziell Abkehr vom Körperlichen 
ist, Kontemplation — weshalb es fraglich ist, ob die 
musikalische Avantgarde je fähig gewesen ist, Körper 
im weitesten Sinne zu thematisieren (und wenn, 
dann blieb es gerade mal dem Ballett vorbehalten). 
Nebenbei: Auch der Jazz ist mit dem Moment, an 
dem er sich als Avantgarde verstand, körperlos oder 
eher schlampig, den Körper vernachlässigend gewe- 
sen ... Miles Davis hat es nie an Sexyness gefehlt, 
wohl aber beinahe dem kompletten Freejazz. 

Während es der Avantgarde (hier hauptsächlich 
auf die Musik angewandt) an Körper fehlt, besitzt 
die Popmusik häufig ein Zuviel an Körper (hinter den 
Körpern der Boygroups oder der SPICE GIRLS droht 
die Musik ja förmlich zu verschwinden). Das Zitat von 
Lawrence Grossberg, nämlich seine Aussage, Rock 
sei immer sexistisch und homophob gewesen, kann 
vor diesem Hintergrund so gelesen werden, daß 
Rock/Pop als das körperbetonteste kulturelle Phäno- 
men der Nachkriegszeit natürlich in erster Linie den 
gesellschaftlichen Mainstream widerspiegelte, also 
Sammelbecken für den straighten heterosexuellen 
Sex war, aus dem männlichen Blick heraus geboren. 
Das heißt aber auch erst einmal nur, daß sich anhand 
der Geschichte des Rock/Pop — ähnlich wie anhand 
des Films — besser und genauer als anhand anderer 
kultureller Erscheinungen ablesen läßt, wie Ge- 
schlechterrollen verlaufen, wer da was repräsentiert. 

Es kann also nicht heißen, daß Rock/Pop not- 
wendig sexistisch und homophob sind, sondern daß 
diese Elemente dort einfach aufgrund der Körperprä- 
senz deutlicher als anderswo in Erscheinung treten. 
Und genau darin sehe ich, ehrlich gesagt, auch 
eine Chance. Wo, wenn nicht in diesem vom Körper 
so beherrschten Bereich, ist es wirkungsvoller, tra- 
dierte Geschlechterrollen in Frage zu stellen? So wie 
DIVINE und MADONNA es ja auch auf ihre Weise 
getan haben. 


testcard #8 


Wie wäre es zum Beispiel mit der Strategie, um denen man/frau als Rezipientin überrascht wird, weil 
eine mögliche Antwort auf Elisabeth Vincentelli zu diese Situationen nicht mit den gewohnten, vom 
geben, Avantgarde mit Sexyness zu koppeln, also Rock/Pop seit Jahrzehnten transportierten Geschlech- 
etwas zu tun, was scheinbar paradox ist? Die heute ter-/Körperbildern übereinstimmen. Die Riot Grrris 


etwas außer Mode gekommene (und zugegeben haben nichts anderes getan, denn auch sie haben 
auch etwas in den defensiv-weinerlichen Gruftbereich mit gewohnten Erwartungen gebrochen; die YEASTIE 
abgetauchte) Sängerin und Künstlerin Lydia Lunch GIRLS haben dies getan, als sie mit Ovary Actıon 


hatte ein solches Konzept ... und im Grunde gilt es eine EP aufnahmen, die ganz offensiv, voller F-Wör- 

auch für Terre Thaemlitz, der ungeheuer attraktivund ter, davon rappte, was frau sexuell will. Ist es nicht 

gestylt auftritt und sich doch häufig im musikalisch das, wo Gender-Diskussion und Pop sich treffen 

bislang körperlos konnotierten Terrain aufhält. Dieses können: im ständigen Wechsel von strategischen 

Zusammenkommen von Avantgarde und Sexyness ist Enttäuschungen, den Begriff Ent-täuschung hier als 

natürlich nur eine mögliche Strategie, dieich deshalb positive Entlarvungstaktik gesetzt? 

vorschlage, weil sie mit Erwartungshaltungen bricht. | 

Und genau das ist doch der Punkt, wo die Umsetzung N 00 Zustimmung! — Wenn ästhetische 
Kenntlichmachung denn sein soll (vgl. 


der Gender-Debatte in der Popmusik spannend und | | 
überhaupt erst sinnvoll wird: Situationen schaffen, n _womyn’s music, wo das ja eher nicht so geklappt 


Ein Satz zu 
Pop und Gender 
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Es gibt 

+  0-100% homosexuelle |__% /0-100% heterosexuelle | % | | 

+  0-100% autosexuelle |__% /0-100% nekro- |__%, pädo- |__%, sodo- | _% oder sonstig-phile | % 

+ überhaupt nicht bis ausschließlich [-—— —1] 

+  intrinsisch bis extrinsisch (-—— 1] 

+ faktisch bis fiktiv -——] / real bis medial 7 ——1] 

+ zu 0-100% symbolisch |__% 

+ zu jeweils 0-100% haptisch |__% / visuell | _% /auditiv! _% /olfaktorisch | % /kulinarisch | %/ 
gedanklich |__% 

+ ansSex | / Erotik [| / Fortpflanzung |] / Partnerschaft |] interessierte 

+ zu 0-100% diesbezüglich aktive [__% / zu 0-100% kontrollierte | % | 

+ in ihrer sexuellen Orientierung zu 0-100% konstante | % / entschiedene % /bewußte | % 

+ zu 0-100% transvestitisch °__% / voyeuristisch | 


sadistisch |__% interessierte 


% / voyeuristisch |__% / fetischistisch  _% / masochistisch % 


+  transsexuelle |} oder nichttranssexuelle |) 

+ zu 0-100% körper-/erscheinungsbetonte __%/-bewußte __% 

+  »feminin« bis sandrogyn« bis smaskulin« [E-——i] wirkende |) / wirken wollende | | 

+ nach Durchschnittsmaß attraktive bis unattraktive —— 

+ junge bis alte I--— 

+  über- bis unbefriedigte (-————1] / glückliche bis unglückliche I————1] 

+ zu 0-100% selbstbewußte |__% / zu 0-100% verliebte [_ % / zu 0-100% liebende | % 

rs dominant bis dominiert auftretende [--—————] / de facto dominierende bis dominierte 1 

+ Im Gestus |} / praktischen Vollzug | | restriktive bis libertäre 1 j 

+  inkeine |} / eine [_} / mehrere [) / viele |] kurze bis ewige Partnerbeziehung(en) involvierte H—————— 

+ genderbezogen relativ zum gesamtgesellschaftlichen | | / peer-group-spezifischen | ) Standard zu 0-100% 
konforme | % / abweichende | % 

+ an Genderfragen analytisch [| / spekulativ | | / statistisch | | / interventionistisch | | / distinktionsstrategisch | | 


interessierte bis desinteressierte I-— 

+ in Genderfragen dem eigenen Verständnis nach / de facto traditionalistische bis 
fortschrittliche -— ——] 

+ physiologische | | / soziale | | / psychische | | / administrative | | Geschlechterdifferenzen zu 0-100% 
behauptende  % /leugnende °  % /umdefinierende | %/umwertende | %/bejahende 
verneinende | _% /ignorierende _ % /kaschierende | % /verwischende | %) / parodierende 


%) / 


%) 


ii. 
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hat), ist das eine sehr interessante Idee! Lydia Lunch »- Ist denn die Sexyness verbraucht, oder 
scheint i.ü. gerade wieder in Mode zu kommen mit sind es vielleicht doch nur die medialen 


ihrer Forderung nach einer anderen Pornographie, Bilder, die uns immer wieder vorgeschrieben haben, 
die aus den üblichen Klischees ewig-geiler-Mann- wie Sexyness produziert wird und sich verkauft? 
trifft-auf-willig-passive-Frau ausbricht. — Und: Falls 

es noch geht, »sexy« irgendwie rüberzubringen, B- Ich befürchte, daß das nicht so leicht 
ohne auf Klischees zurückzugreifen: Angesichts aller voneinander zu trennen ist, daß natürlich 
medialen Veräußerlichungen von Sexualität finde Wahrnehmung und Zugang zu verschiedenen Mög- 
ich das schwierig, denn es braucht eben schon lichkeiten des Umgangs mit »veröffentlichten« Bil- 
irgend etwas zwischen Reiz und Neugier. Und nach- dern/veräußerlichter Sexualität Bewußtsein bestim- 
dem uns Print und TV etc. pp. nichts zwischen S/M- men. Bezeichnend ist ja auch, daß Terre Thaemlitz 
Sex und Windel-Erotik erspart haben, nach der oder auch Chris Korda, also die Symbole einer mög- 
ROCKBITCH-Sexshow — damit die auch mal genannt lichen neuen Ästhetik, Männer sind, die sich als Frau- 
sind, um uns fortan nicht mehr weiter zu interessie- en stylen. Drag Kings stehen nicht im Zentrum des 
ren - und einem akustischen Strip in einem Hambur- Pop-Interesses. Funktionieren wird das alles aber nur, 
ger Kommerzradio ist eine/einer gar nicht mehr so _ wenn die Stimmen und die Instrumente der Musi- 
recht neugierig. kerinnen gehört werden und Hype-Phasen überleben. 


+ sich ihres Geschlechts || / ihrer Geschlechterolle _' bewußte bis unbewußte |H---———! / damit zufriedene 
bis unzufriedene ————1 

+ von sich selbst | | / von anderen | | zu 0-100% mit einem spezifischen, den selbst '/ von anderen 
geouteten | _% /ignorierten |' % /kaschierten  % /geleugneten | % faktischen Verhältnissen und 
Vorlieben zu 0-100% ent- | _% oder wider- __% sprechenden, Gender-Image ausgestattete 

+ _ genderspezifisch in organisierten | | / informellen | Gruppenverbänden | | / als Einzelperson __ auftretende 

+  gesamtgesellschaftlich | / in bestimmten Gesellschaftssegmenten implizit | / explizit | zu 0-100% 


geschlechts- |__% / sexualorientierungsbedingt | % diskriminierte | | oder privilegierte | / 
sexuell belästigte | | / über- | | oder unter- | | repräsentierte 
+ zu 0-100% geschlechts- | _% / sexualorientierungsbedingt % diskriminierende | oder privilegierende / 
sexuell belästigende _ | / über- | und unter- | repräsentierende 
+ sich zu 0-100% geschlechts-/sexualorientierungsbedingt diskriminiert | | oder privilegiert %)l 
sexuell belästigt _% /über- | oder unter- | repräsentiert fühlende % / als solche artikulierende % 


+ sich zu 0-100% ihrer geschlechts-/sexualorientierungsspezifisch diskrimierenden | | oder privilegierenden 
Äußerungen | | / Taten | | / sexuellen Belästigungen | / über- | | oder unter- | | repräsentationsfördernden 
Tendenzen bewußte | _% /schämende | % /rühmende | % | 

+ zu 0-100% im eigenen | und/oder peer-group-spezifischen | | und/oder gesamtgesellschaftlichen _ Interesse 
gegen Genderdiskriminierungen und -privilegien ankämpfende  % 

+ zu 0-100% gegen andere Formen von Diskriminierung/Ungerechtigkeit ankämpfende | % 
politisch | | / philosophisch | | / literarisch | ) / kulturwissenschaftlich | | / akademisch | | /soziologisch / 
psychologisch | | interessierte bis desinteressierte 4 

+ reale bis virtuelle 14 

+ ihren primären |. und/oder sekundären . Geschlechtsmerkmalen gemäß 

+ Frauen bis Männer H———— 

+ die aus ökonomisch | | / sozial | | / kulturell | | etc. privilegierten bis unterprivilegierten -———— / 

gendersensiblen bis -nichtsensiblen Verhältnissen |H-——--— kommen und 

mit 0-100% musikalischer Begabung | _% /0-100% Charisma , % /0-100% ästhetischem  / 


+ 
innovativem | . Anspruch % 
+  0-100% genderspezifischen Anliegen | % /0-100% Interesse an einer genderspezifischen Ästhetik % 
+ Popmusik machen | | /hören | |/kaufen | | / besprechen | | /sammeln  '/ verkaufen | usw. oder nicht 
+ und die für sich | oder in der Konfrontation mit anderen 
+ alle, aus allen theoretisch denkbaren Kombinationen, denkbaren genderspezifischen oder nicht-gender- 
spezifischen . ' Vorteile ', Nachteile | , Probleme oder Freuden 
+ zufällig bis unzufällig 
+ haben können | oder nicht | - 


locate yourself 

make your selection 

and try not to think of things 

as necessarily being linked — they may not be. 


»Ich möchte Teil einer Jungenbewegung 
sein.« 


S 


»Unsere männlichen Mitmusiker halten 

ihre Bands nach wie vor streng monoge- 
schlechtlich, und so herrscht in der Popkultur 
ein ähnlich ausgewogenes Geschlechterver- 
hältnis wie in der KFZ-Meisterinnung und 

in der Astronautenszene. Es muß endlich 

den letzten Indie-Kavalier und superaufge- 
klärten Popkulturspezialisten ein seltsames 
Gefühl beschleichen, wenn er bei den wich- 
tigsten Dingen des Lebens immer nur von 
männlichen Kumpels umgeben ist, er muß 
endlich merken, daß mit ihm etwas nicht 
stimmt, nicht mit den Frauen, die es in seiner 
Szene angeblich nicht gibt.« 


Aus dem Beiheft zum Flittchen-Records-Sampler Stolz 
und Vorurteil I 


CB Frauen sind in der Musik unterrepräsen- 
tiert - egal ob als Musikerinnen, Tech- 
nikerinnen, Journalistinnen, Artist&Repertoire-Mana- 

gerinnen bei Plattenfirmen, egal ob in Mainstream 


oder Subkultur, egal ob Print, TV oder Radio. 
Musikerinnen werden dann sichtbar, wenn sie 


unüberhörbaren Erfolg haben wie Tina Turner oder 
Mary ]. Blige, das System mit den eigenen Waffen 
geschlagen haben wie MADONNA, oder wenn 

sie einer angesagten Clique zuzuordnen sind wie 
LUSCIOUS JACKSON. 

Der Musikjournalismus ist gleichfalls von Män- 
nern bestimmt. Auch wenn der Rolling Stone mit 
Alexandra Harnisch eine Chefin vom Dienst hat oder 
im Spex-Impressum Annette Busch als Redakteurin 
genannt wird: Zitiert werden die Herren — bzw. sie 
zitieren sich gegenseitig, während Namen wie Clara 
Drechsler, Jutta Koether, Kerstin und Sandra Grether, 
Barbara Kirchner, Anne Gerling, Kirsten Borchardt, 
Anne Philippi oder Annette Weber kaum meinungs- 
bildende Funktion im Popdiskurs haben. Männer/ 
Journalisten/Musiker scheinen sich in der Popkultur, 
ganz wie im richtigen Leben, untereinander wohler 
zu fühlen. 


B- Stimmt das so pauschal? Liegt das 
Problem nicht eher darin, daß Frauen 

habituell nur zu Frauenfragen gefragt/zitiert/als »na- 
türliche« Autorität anerkannt werden und sich auch 
tendenziell eher dazu äußern? Und gibt es nicht 
auch die ewige - wenn auch nicht hundertprozentig, 
aber doch auch nicht ganz unernst gemeinte — 
Nerd-Musikliebhaber/macher-Klage, daß es in dem 
Segment so wenig Frauen gibt, daß sich so wenige 
dafür interessieren, nebst den dazugehörigen »Die 


einzige Frau in der E-Technik-Vorlesung« -(Bonus- 
oder Angaff-)Effekten? Ich finde, die Frage wird 

erst interessant, wenn man, von einem möglichst 
quantitativ objektivierten Befund ausgehend, fragt, 
wie der Status quo zustande kommt. Per Absprache 
(halte ich für Verschwörungstheorie-Schwachsinn; 
»he, ihr verbündeten Männerpopjournalisten, was 
haltet ihr davon, Anne Philippi nicht zu zitieren?« — 
»Super-Idee!«)? Steht nicht — und hier würde es 
interessant — auf beiden Seiten ein bestimmter 
Habitus dahinter, der den beiderseitig vorgegebenen 
Ansprüchen und dem jeweils eigenen Selbstverständ- 
nis als gendertolerant, emanzipiert etc. im Alltag, 

im realen Resultat widerspricht? 


> 


»Ich habe mich zum Beispiel auch nie 


gefragt, warum keine Frauen dabei sind; das 
war mir immer unwichtig, es ging mir immer 
um Musik. Ob da jetzt zwei Frauen und 

zwei Männer spielen oder drei Männer und 
eine Frau und ich dann denke, hey, warum 
nicht zwei Frauen — das war mir immer egal, 
es kam aufs Endprodukt an. Es kommt auch 
immer auf die Musik an - Indierock hatte 
manchmal schon dieses einsame Cowboy- 
Image, es war schon ein Männerding, allein 
von der Art, wie sie aufgetreten sind. Frauen- 
bands klingen oft schon noch anders. Der 
typische Indierock war schon das Traurig- 
alleine-in-Bars-Abhängen - ich weiß nicht, 
machen Männer das öfter als Frauen? Ich 
glaub schon — darum hat das auch was damit 
zu tun -— ohne das böse zu meinen - allein 

in Bars abzuhängen, das ist definitiv wichtig — 
das ist so die eine Richtung von Indiereock 
gewesen. Später kam dann dieses TOCO- 
TRONIC-Ding, das war dann so dieses Schul- 
jungending, die drei, die zusammen in der 
Fußballmannschaft sind, gehen danach noch 
Musik machen und dadurch wurde das dann 
auch wieder so'n Jungsding — aber das hätten 
Frauen auch machen können ...« 


Musiker 
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Auf K.O.O.K. haben TOCOTRONIC, 

die Jungsband mit den vielen weiblichen 
Fans, erstmals darauf verzichtet, Liebeslieder und 
Beziehungsfragen eindeutig an ein bestimmtes 
Geschlecht zu adressieren. Auf 77, der letzten, lan- 
gen und sehr elegischen Nummer, gehen sie sogar 
so weit, eine offen homoerotische Beziehung an- 
zusprechen. TOCOTRONIC sind gender-technisch 

in der Vergangenheit für vieles kritisierbar gewesen, 
doch diese Wendung macht Mut. Sie gesteht den 
latenten homoerotischen Subtext der melancholi- 
schen Indie-Musik ein, was zweierlei zur Folge haben 
kann: Jungens werden ermutigt, zu homoerotischen 
Gefühlen zu stehen, gleichzeitig erhalten weibliche 
Fans die Möglichkeit, dasselbe in einem lesbischen 


Zusammenhang zu denken. 
SL» In homosozial geprägten Umfeldern 

wie Konzertkneipen, Proberäumen oder 
viel zu kleinen Musikarchiven alternativer Radiosen- 
der bildet sich eine als musikalischer Kanon getarnte 
Betriebsblindheit aus, die dazu führt, daß größten- 
reils männliche Journalisten meist über Männerbands 
berichten und Musikerinnen nur punktuell auftau- 
chen, nicht aber kontinuierlich, so daß sie nie Teil 
der allgemeinen Musikgeschichte — auch nicht der 
Indie-Welt — werden. Es entsteht kein »roter Faden«, 
der die Musikerinnen untereinander verbindet. 
In diesem Terrain ist auch die Spezies der »nerds« 
angesiedelt, die ihre Identität über das Sammeln 
obskurer Platten konstituiert und den Austausch 
schwer zugänglichen Detailwissens um Kleinstlabels 
(unbewußt?) dazu benutzt, ihr Terrain abzugrenzen, 
indem sie neugierigen AspirantInnen das Gefühl 
vermitteln, niemals genug wissen zu können, um 
wirklich mitreden zu können. 

(Anmerkung: Lustigerweise haben manche 
Leute mein Bemühen, in meiner zehnjährigen Radio- 
arbeit auch unbekannte und obskure Musikerinnen, 
die v.a. eher dem Rock'n'Roll oder Indie-Rock zu- 
zuordnen waren, entweder gar nicht verstanden - 
was soll das unbekannte Zeug? — oder als arrogant 
angesehen: Ich sei auf Seiten der nerds und protze 
mit unzugänglichem Wissen. Meine Absicht war 
dabei immer zu zeigen, wieviele - v.a. auch laute — 


> 
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Musikerinnen es gibt ... Hätten sich die Zuhörenden 
bei einem männlichen Moderatoren anders verhalten 
und das Wissen des Eingeweihten aufgesogen?) 

+ Wer Kritik an diesen einseitigen Verhältnissen 
übt, kriegt meist folgendes zu hören: 

+ Zustimmung des Kollegen A, der sich aber selber 
gar nicht angesprochen fühlt. Kollege B verweist 
darauf, daß er doch letzte Woche ein Interview mit 
Band xy gemacht hat, und die hätten doch diese 
phänomenal charmante Sängerin! 

+  »Es-gibt-ja-auch-so-wenig-Musikjournalistin- 
nen«-Diagnose: mangelndes Musikinteresse als 
genetischer Defekt weiblicher Mitmenschen? Um 
Ausgleich sollen die Frauen sich doch selber küm- 
mern! 

Das beliebte Totschlagsargument: »Es geht doch 
nur um gute Musik!« (perpetuum mobile, Teufels- 
kreis, Vakuum) 

Leicht läßt sich hier ein Bedürfnis vermuten, 
angestammte Machtbastionen auszubauen und zu 
erhalten. 


Andererseits steht zu befürchten, 
daß die Definitionsgewalt über Nerd- 


DB 


Plattensammlungen und das dazugehörige Spleen- 
wissen relativ gesehen zu den eher schwächer 
verteidigten Bastionen männlichen Machtherrlichkeit 
zählt. 


Sn 


If the worlds of club disc jockeys or rock 
criticism seem characterized by shared know- 
ledges which exclude the would-be entrant, 
this functions not only to preserve the 
homosocial character of such worlds, but to 
block females from the social and economic 
advancement which they may offer.« 


Will Straw, in: Sexing the Groove, 5.10 
B- Gerade das Sammeln von Schallplatten, 
insbesondere von selten-obskuren 
Indie-Platten, ist eine sehr ambivalente Angelegen- 
heit, die auf der einen Seite etwas damit zu tun hat, 
Seltenes und also Exklusives besitzen zu wollen, 


die aber zugleich auch archivarisch dazu dienen 
kann, eine Art anderes Wissen zu bewahren. Der von 
Dir kritisierte männliche Hang zum Plattensammeln 
liegt für mich darin, daß die meisten Sammler Platten 
nur als Besitz horten, um sich mit diesem exklusiven 
Besitz (fast immer nur in Gegenwart von anderen 
Männern) brüsten zu können. 

+ Die archivarische Seite des Sammelns halte ich 
allerdings nicht notwendig für männerspezifisch, 
sofern das Archivieren auch etwas mit Vermitteln- 
Wollen zu tun hat: Sammlungen erzählen Geschich- 
ten, vor allem auch Geschichten in bezug auf die 
Verhältnisse der Geschlechter. Anhand der in Samm- 
lungen geronnenen Vergangenheit kann sowohl 

die Tradition jenes Hauptstrangs aufgezeigt werden, 
der bestehende Geschlechterverhältnisse nur wider- 
spiegelt, aber es können auch Stränge aufgedeckt 
werden, die sich der Norm widersetzen. 

Völlig richtig: Der Kanon wird von Männern 
gemacht. Der Zugang zu den Archiven jedoch ist 
für alle offen. Es gilt, mit dem Kanon zu brechen, 
also anhand des Verborgenen und Unterschlagenen 
aufzuzeigen, wie parteiisch der Kanon in Gender- 
Hinsicht (und nicht nur in dieser) immer schon 
gewesen ist - hierzu benötigen wir die Archive, in 
denen sehr viel schlummert, was vom Kanon über- 
deckt wird. 

Daß testcard sich nun des Gender-Themas an- 
genommen hat, sehe ich zum Beispiel (gerade im 
Hinblick auf die Frage, was aus den Archiven heraus 
vermittelt werden soll) nicht als Bruch zu bisherigen 
Ausgaben im Sinne von »Plattensammler machen 
auch mal 'ne Alibi-Ausgabe über Gender«, sondern 
als Teil einer kontinuierlichen Vermittlung von Mate- 
rial, das aus dem kanonischen Rahmen fällt. Geht 
es nicht darum, das ästhetisch wie inhaltlich andere 
vorm Vergessen zu bewahren? Dabei natürlich immer 
selbstkritisch mitbedacht, daß es nicht Sinn und Ze] 
sein kann, das andere nur aufgrund seiner Eigen- 
schaft, marginalisiert, unterdrückt bzw. nicht-main- 
stream zu sein, gutzuheißen. Auch diesbezüglich be- 
darf es ständiger Prüfungen. Es dürfte sich von selbst 
verstehen, daß das, was von Frauen, Lesben und 
Schwulen künstlerisch als Gegenstandpunkt zum be- 
stehenden Kanon geschaffen wurde, zwar immer als 


Gegenstandpunkt begrüßenswert ist, deswegen aber 
noch lange nicht die bessere Kunst/Musik sein muß. 
Vieles, was wir hier angesprochen haben, hat 
etwas, denke ich, mit dem Foucaultschen Begriff der 
Diskursmacht zu tun: Wer die Macht über die Archive 
hat, bestimmt zugleich, was davon nach außen 
dringt und was vergessen werden soll. Wir alle, ob 
als AutorInnen oder RadiomoteratorInnen, nehmen 
an diesem Machtspiel teil. Für mich ist allerdings 
weniger ein Problem, daß hierbei immer Macht im 
Spiel ist (andernfalls müßten wir aufhören, andere 
überzeugen zu wollen, müßten schweigen), sondern 
was die jeweilige Macht repräsentiert, was sie emp- 
fiehlt und was sie damit zugleich auch ausschließt. — 
Meine These lautet daher, daß sich deshalb verhält- 
nismäßig wenige Frauen/Lesben und Schwule am 
Popdiskurs (der ja Sammlungen und Platten-Wissen 
voraussetzt) beteiligen, weil sie dort bislang unter- 
repräsentiert wurden. Der Kanon ist hier bereits 
dermaßen aus heterosexuell-männlicher Sicht vorge- 
ebnet worden, daß alle, die sich dort anders ein- 
bringen möchten, bereits im Vorfeld ein Gefühl von 


Ohnmacht verspüren. 

00 Und die Frauen selber? Sind sie mal 
wieder die Opfer? Stehen vor verschlos- 

senen Türen, schauen durch gläserne Decken? Oder 

fehlt ihnen nur der Kampfgeist? 

Damit wir uns nicht falsch verstehen: Es gibt den 
zielgerichteten Ausschluß von Journalistinnen aus 
Redaktionen, es gibt die Geschichte der Gitarristin 
Jennifer Batton, die eigentlich Heavy Metal spielten 
wollte, aufgrund ihres Geschlechts von keiner Heavy- 
Metal-Band genommen wurde und nun in Michael 
Jacksons Truppe spielt. 

Es gibt aber auch die Frauen, die sagen: »Ich 
verstehe nichts von Musik!« Die andere Prioritäten 
setzen, lieber über Lokalpolitik berichten oder über 
den $ 218. Die, gelangweilt vom Expertenfachjargon 
in der Musikredaktion, lieber in die Geschäftsführung 


wechseln. 


»Frauen werden in dem Moment, wo sıe 
anfangen zu arbeiten, eher dazu gezwungen, 
zu funktionieren und sich einer Realität zu 
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stellen, wohingegen sich Männer es oft 
wesentlich länger leisten können, ihre Hob- 
bies zu erhalten. Hobbies, die Geld und 
Zeit kosten, legen Frauen in dem Moment, 
wo sie eine Verantwortung tragen müssen, 
schneller ab als Männer.« 


Kirsten Borchardt, Musikjournalistin und Übersetzerin 


Mädchen werden anders in die Musik sozialisiert 
als Jungs. Ihre Rolle ist meist immer noch die der 
Konsumentin, der Tänzerin vor der Bühne, des Fans, 
des Groupies, der Backgroundsängerin, allenfalls der 
Sängerin als Interpretin — diese den jungen Frauen 
zugewiesenen Perspektiven werden in der Popdiskus- 
sion nicht ernstgenommen, weder als Themen an 
sich noch in ihren frauenspezifischen Implikationen. 


»Von Anfang an wird die Art und Weise, 
wie Mädchen Musik hören, niedergemacht, 
abwertend behandelt im Vergleich dazu 

wie junge Männer Musik hören; Mädchen 
werden immer auf diese persönliche Schiene 
festgelegt, diese Boygroup-Geschichte. 

Im Grunde heißt es von vornherein »Die Art, 
wie ihr Musik rezipiert, ist grundfalsch und 
lächerlich«. Wenn Jungs dagegen sich mit 
Musik beschäftigen, heißt es, die stehen auf 
die Musik, auf die Songs, das ist viel hoch- 
wertiger und da besteht für Jungs eher der 
Anreiz, was Tolles mit Musik zu machen.« 


Kirsten Borchardt 


Der Zugang zu E-Gitarre, Schlagzeug und 
Übungsraum ist für weibliche Teenager immer noch 
nicht selbstverständlich. 


»A major preoccupation of young men Is 
establishing their »masculinity«. Thus, so- 
called masculine traits are exaggerated. It is in 
their younger teens that most rock guitarists 
start playing in bands. To have, say, a girl 
on lead guitar, would undermine rock’s latent 
function of conferring »masculine« identity on 
ist male participants. Ist »masculinity« is only 
preserved by the exclusion of girls. I think 
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that if it were traditional for girls to play 
electric guitar, then boys would avoid it just 
as much as they currently avoid embroidery.« 


Mavis Bayton, Women and the Electric Guitar, 
in Whiteley, Sexing the Groove, 5.40/41 


So lange sich Männer in Musikgeschäften 
immer noch anmaßen, ihren Kundinnen zu sagen, 
die gerade gekauften Platten seien nicht der letzte 
Schrei, wird sich auch hier trotz vereinfachter Zu- 
gangsmöglichkeiten nichts ändern. Möglicherweise 
haben junge Mädchen - eher zu Kommunikation 
erzogen und dazu, auf andere einzugehen - auch 
andere Ansprüche ans Musikmachen als junge 
Männer. Vielleicht ist ihnen der soziale Aspekt, 

d.h. sich mit den anderen Mädchen in der Band zu 
verstehen, sich auszutauschen, genauso wichtig 
wie Musik. 

Diese Herangehensweisen Junger Frauen ernst 
zu nehmen, sehe ich als genauso notwendig an 
wie die Veränderung des musikalischen Kanons und 
eine selbstverständliche Wahrnehmung von Musi- 
kerinnen im Popkulturbereich. 


»hot topic is the way we rhyme - one step 
behind the drum style ... 


Gretchen Phillips and Cibo Matto, Leslie 
Feinberg and Faith Ringgold, Mr. Lady, 
Laura Cunningham, Mab Segrest and The 
Butchies, man 

Don't you stop, we won’t stop. 

LE TIGRE, Hot Topic 


Auch so schreibt sich die Geschichte der Frauen 
in der Musik und in der Kunst. Was tut sich noch mit 
dem Feminismus im Lande Pop, post Judith Butler, 
post Riot Grrri? 

Feminismus galt in den letzten Jahren gerade 
bei Musikerinnen als F-Wort, genau wie »Frauen- 
band« - ein Begriff, der oft in guter Absicht ge- 


braucht wird, aber doch mit Nachdenken zu genie- 
Ben ist, da er ganz verschiedene musikalische Ansät- 
ze allein via biologischer Geschlechterzugehörigkeit 
subsumiert und sie damit gründlich verwischt. In der 
Melodiva - die im Zuge einer internen Renovierung 
den Untertitel »Frauenmusikjournal« gestrichen 
hat - wurde die »Frauenband« unlängst zur Diskus- 
sion gestellt und erwies sich als überholt; nur eine 
Autorin plädierte für den Erhalt des Begriffs, als 
politisches Zeichen. Immerhin: Es wird geredet. Und 
auf einmal ist der Feminismus gar nicht mehr so tot, 
wie alle Grabreden und noch mehr Schweigen es 
haben wollten. In der März-Ausgabe der Spex 1998 
stand Barbara Kirchners Sexing-the-Groove-Rezen- 
sion-cum-Abrechnung Tampons für Männer. 
Im Heft nie diskutiert, wirkte dieser Beitrag dennoch 
als Zeichen und Ermutigung für Schreiberinnen. Im 
Leipziger Fanzine Persona non grata wurde diesen 
Sommer eine DJ-Veranstaltung namens Pussies 
on Decks diskutiert (siehe Artikel in diesem Heft). 
Die Spiegel-Kulturredakteurinnen Wellershoff und 
Weingarten fordern eine neue Frauenbewegung, 
nachdem zu Beginn des Jahres Katharina Rutschky 
einen beißenden Abgesang verfaßt hatte - auch 
wenn eine/r mit diesen Autorinnen generell nicht 
übereinstimmen mag, bieten ihre Ansichten doch 
Diskussionsstoff. Unübersehbare Zeichen anderer | 
Art setzten Almut Klotz und Christiane Rösinger mit 
ihrem Label Flittchen Records und dem Sampler 
Stolz und Vorurteil, dessen Beiheft-Text deutlich 
Position zur Männerwelt Musik bezog. Oder Bands 
wie PAROLE TRIXIE, die sich bewußt in die Nach- 
folge der Riot Grrris positionieren. Oder Bernadette 
Hengst, ehemals DIE BRAUT HAUT INS AUGE, 
mit ihrer Booking-Agentur, die einen Akzent auf 
Musikerinnen setzt. Oder Anne Gerlings und Barbara 
Morgensterns Besprechung des Female of the 
Species-Samplers im /ntro. Nicht zu vergessen das 
vor euch liegende testcard. Mit überraschend vielen 
Autorinnen. Natürlich kann hier der Alibi-Vorwurf 
kommen. Aber vielleicht muß frau auch nur irgend- 
wann mal anfangen, dranzubleiben ... 

Auch wenn die Gender-Debatte in der Akademie 
ein wenig ruht: Im Rahmen Popkultur passiert 
was — wie auch das zweite Symposium Musiker- 


innen und Öffentlichkeit beweist, welche das 
Hamburger Frauenmusikzentrum im Rahmen 

der Musikerinnen-Veranstaltungsreihe espressiva 
im November 1999 organisierte. 

Ging es im Jahr zuvor um Präsentation und 
Rezeption von Musikerinnen, so lag der Schwerpunkt 
diesmal auf den Arbeitsbedingungen von Frauen in 
der Musikbranche: Einstieg? Aufstiegsmöglichkeiten ? 
»Glass Ceilings?« Was können Frauen dem old boys 
network, das es selbstverständlich quer durch das 
music business gibt, entgegensetzen? 

Auf dem Podium anwesend und lebhaft mit 
gut vierzig Symposiumsteilnehmerinnen diskutierend 
waren Christiane Rösinger (BRITTA u. Flittchen 
Records), Bernadette Hengst (Ex-DIE BRAUT HAUT 
INS AUGE und BH-Booking), Claudia Wildner 
(RockCity), Gabi Benedikt (Jazzbüro Hamburg), 
Judy Engelhardt (Kultursponsoring), Marlis Jahnke 
(Buchautorin), Charlotte Geldermann (Ladomat), 
Andrea Rothaug (Dachverband der deutschen 
Phonoindustrie), Mauretta Heinzelmann (NDR 
Jazz), Conny Lösch (Kulturredakteurin junge welt), 
Marianne Wellershoff (Kulturredaktion Der Spiegel), 
Tine Plesch (Radio Z, testcard, Intro/Inregio Süd) 
sowie Sabine Peters und Steph Klinkenborg vom fmz 
(Frauenmusikzentrum Hamburg). 

Dagmar Brunow, Pressesprecherin des Frauen- 
musikzentrums und Redakteurin bei Radio FSK 
Hamburg, faßt zusammen: 


»Ich habe das Gefühl, daß die Genderfrage — 
z.B. auch durch den Sampler von Flittchen 
Records — hip wird: z.B. auch durch das Buch 
The Sex Revolts von Simon Reynolds und 

Joy Press, das ja in Deutschland noch keine 
richtig breite Rezeption erfahren hat. Allein 
daß testcard 'ne Gendernummer macht, zeigt, 
daß das Thema in der Luft liegt — auch weil 
sich so etwas wie Cultural Studies mehr 
einbürgert. Im Zuge des Paradigmenwechsels 
zu Cultural Studies wird auch die Gender- 
frage noch mal eher gestellt, auch über die 
Literaturwissenschaften und Kunst hinaus. 
Man kann jetzt so interessante Phänomene 
beobachten wie das, daß DJs wie Luka Sky- 
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walker, die immer vereinzelt gearbeitet haben, 
die Idee hatten, wir schließen uns zusammen 
zu TOPTEN (Anm.: die Tatsache, daß es 
TOPTEN in der ursprünglichen Form nicht 
mehr gibt, heißt nicht, daß die Frauen sich 
nicht weiter zuarbeiten würden), daß prak- 
tisch junge Frauen, die immer gedacht haben, 
Feminismus haben wir nicht nötig, jetzt 
plötzlich das Potential sehen, Netzwerke — 
ob sie institutionalisiert sind oder nicht — 

zu schaffen: Nämlich einfach mehr Power zu 
haben und dem old boys network entgegen- 
zuwirken. 

Das Kumpelhafte, das Jungs immer gemacht 
haben, also mal kurz mit dem Kumpel in 

der Kneipe 'nen Deal aushandeln — das geht 
auch mit Frauen, und dazu gibt es auch 
genug Frauen im Musikbusiness. Ich denke, 
das wird mehr, das wird spannend. Da gibt 
es eine Aufbruchsstimmung, die in der Jungs- 
musik eigentlich nicht mehr zu finden ist. 
Daß sich Frauen angesprochen fühlen wie 
Bernadette (Hengst), die sonst nie einen Fuß 
über die Tür des Frauenmusikzentrums ge- 
setzt hätte. Dieses Gefühl, »o Gott, wenn ich 
mich jetzt da hineinbegebe, dann lande ich 

in der kompletten Uncoolness«, wird allmäh- 
lich abgeworfen. Frauen haben das Gefühl - 
ob Feministin oder nicht, es ist ja egal, wie sie 
sich verstehen -, das ist 'ne Marktlücke und 
ich werde jetzt z.B. frauendominierte Bands 
featuren und das kann auch hip sein. 

Je mehr Frauen Jobs in der Musikbranche 
haben, desto mehr wird laufen: Die telefo- 
nieren ja auch miteinander und sagen »hast 
Du die gehört« usf. Das muß man gar nicht 
institutionalisieren — die beiden Sympo- 
siumstage zeugen eher davon, daß es ums 
Machen geht. 

Gender ist ein Thema mehr denn je - wenn 
ich etwas wie den Flittchen-Sampler heraus- 
gebe, dann überlege ich ja warum, ich 

muß es ja auch verteidigen und rechtfertigen 
und vermarkten und benutze es als positive 
Strategie, und natürlich habe ich dann meine 
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theoretischen Rahmen, und wieweit ich den 
mit Butler unterfüttere, ist ja jeder einzelnen 
überlassen. 

Ich finde diese Trennung von Theorie und 
Praxis komisch — Theorie ist an der Uni! -, 
als ob an der Uni mehr über Gender gespro- 
chen wird als außerhalb. Im Rahmen einer 
Ringvorlesung zu Radiokultur an der Ham- 
burger Uni schien es uns eher, als hätten wir 
das Thema auch hineingetragen. Es befruch- 
tet sich ja auch gegenseitig - Gender kommt 
ja auch weg vom universitären Bereich. Das 
ist durchaus semipermeabel. 

Total wichtig war in diesen zwei Tagen die 
Erkenntnis, wie wichtig MentorINNEN sind, 
und je mehr Frauen natürlich in verantwor- 
tungsvollen Positionen sitzen, desto mehr 
Mentorinnen werden es und desto mehr zie- 
hen die auch wieder nach sich, denn Männer 
empfehlen einfach immer nur Männer. Das 
kann dann ganz normal ablaufen — wenn 
eine denn mal den Blick dafür entwickelt hat. 
Allein das praktische Handeln ist eine femi- 
nistische Tat — unabhängig davon, wieweit 
sich die Akteurinnen als Feministinnen be- 
greifen —, das finde ich überhaupt keine inter- 
essante Frage mehr, inwieweit die das von 
sich denken. 


Notwendig sind auch unterschiedliche Stra- 
tegien — da es eben nicht mehr den einen 
dogmatischen Feminismus gibt oder die eine 
dogmatisch zu vertretende Strategie. 

Die Strategien von Verona Feldbusch oder 
Britney Spears sind doch komplett legitim, 
das System mit seinen eigenen Mitteln zu 
schlagen. Oder: Subversion durch Affirma- 
tion wie Madonna, oder was im frühen Punk 
z.B. von X-RAY SPEX gemacht wurde, den 
BH übers T-Shirt ziehen - oder sich Band- 
namen wie HOLE aussuchen, auch wenn 
eigentlich eine ganz andere Konnotation in- 
tendiert war, das hat ja nur niemand gemerkt. 
Oder daß man sich halt BH-Booking oder 
Flittchen-Records nennt: Das ist ja nicht zufäl- 


lig, sondern hier wird ja durch Kenntlich- 
machen thematisiert, und dadurch passiert 
hoffentlich eine Art Dekonstruktion. 


Female Empowerment ist die andere wichtige 
Strategie: Die Akteurinnen stärken, Plätze 
besetzen, Räume schaffen, einander wahrneh- 
men, sich aufeinander beziehen - eine Tra- 
dition der Frauen schaffen, analog zu den 
Prozessen, die in der feministischen Literatur- 
wissenschaft passiert sind. Da gab es ja auch 
via Forschung das Entstehen eines weiblichen 
Kanons, der dann in Frage gestellt wurde 

mit einem genderspezifischen Ansatz. Da 
wird ja auch klar, daß der männliche Kanon 
kein universeller ist, sondern ganz bestimmte 
Maskulinitätsformationen in sich birgt. 
Genau das macht ja auch das Buch The Sex 
Revolts. Ein Stichwort heißt Vorbilder. Eine 
Forderung wäre, daß Männer auch nicht 
immer weibliche role models in der Rock- 
musik ignorieren sollen. Oder das Ergänzen 
von Geschichte - indem ich z.B. in einem 
Labelporträt nicht nur die bekannten Jungs 
erwähne, die da veröffentlicht haben. 

Oder in einem Interview speziell nachfrage. 
Laß die Jungs von der Hamburger Schule 
eine Geschichte über die Hamburger Schule 
schreiben - und DIE BRAUT HAUT INS 
AUGE wird gar nicht erwähnt oder allenfalls 
als Marginalie. Man muß immer aufpassen, 
daß man die Frauen nicht hinausschreibt. 
»Frauen entdeckt eure Geschichte; wo sind 
sie, die namenlosen Frauen« — das haben 
SCHNEEWITTCHEN schon gesungen 
(Anm.: Angi Domdey von SCHNEEWITT- 
CHEN war auch beim Symposium). Für diese 
Revision von Geschichtsschreibung kann man 
dem alten Feminismus danken. Oder wie 
Barbara Kirchner gesagt hat: Wenn du was 
zitieren willst, schau nach, ob eine Frau etwas 
dazu gesagt hat, und dann zitiere fleißig. 


Das Ziel ist, daß Feminismus wieder Pop 
wird.« 


Auswahldiskographie 
zum Schwerpunktthema 
von testcard #83 


Diese Diskographie bezieht sich aus- 
schließlich auf Titel, die in unserer 
Einleitung erwähnt wurden, und sol- 
che, die im engen Zusammenhang 
mit dieser Einleitung stehen. Eine 
allgemeine Diskographie zum Gender- 
Thema hätte den Rahmen dieser Aus- 
gabe gesprengt. 


BONGWATER 
The Power Of Pussy 
Shimmy Disc, 1991 


Provozierend, lüstern. Ann Magnuson 
spielte die Femme fatale im Indie-Land, 
forderte wie auf keiner anderen Bong- 
water-Platte das Recht auf weiblich be- 
stimmten Sex ein ... und wurde dabei 
leider nicht nur feministisch rezipiert. 


BRITTA 
Irgendwas ist immer 
Flittchen Rec., 1999 


Zum Teil Ex-Lassie Singers: Leicht 
melancholischer Hetero-Pop, bei dem 
es den (doofen unter den) Männern 
trotzdem an den Kragen geht. 


THE FROGS 
It's Only Right And Natural 
Homestead, 1989 


Semidilettantisches Schwulenduo mit 
musikalischen Referenzen an Daniel 
Johnston und The Tall Dwarfs. Markan- 
te Zeilen wie: »Lesbians are cool (...) 
but homos are the coolest of the cool.« 
Na, Ansichtssache. 


BOB OSTERTAG 
Burns Like Fire 
RecRec, 1992 


Der vielerorts bereits wieder verges- 
sene, heimliche musikalische Ziehvater 
von Terre Thaemlitz: Queer Riot via 
Sampling. Collagen aus Country & 
Western, Gay Parade u.v.m. im Dienste 
des elektroakustischen Agit-Prop. 


LIZ PHAIR 
Exile In Guyville 
Matador, 1993 


Nachrichten aus dem beschädigten 
Leben. Sie hatte sich nichts mehr sagen 


lassen, und sie sagte es unter ihrem 
Namen, mutig, bitter und bissig. 
Vielleicht die gelungenste Synthese 

aus altfeministischer Singer/Songwriter- 
Tradition und Riot-Attitüde. 


GTO’S (Girls Together 
Outrageously) 

Permanent Damage (1969) 
Enigma Retro, Straight Records, 1989 


Those were the Days, Miss Pamela 
schrieb später I'm With the Band; es 

gibt Diskussionen um ausgestopfte BHs, 
und es geht um Cynthia Plastercaster, 
die Gipsmodelle von Penissen bekann- 
ter Musiker machte, aber es gibt 

auch einen Song über die Schuhe von 
Captain Beefheart usw. ... 


CADALLACA 
Introducing 
K Records, 1998 


Projekt von Sleater Kinneys 

Corin Tucker; Gitarren und eine schöne 
Farfisa-Orgel, gespielt von Sarah 
Dougher. 


THE SUBDEBS 
She’s So Control 
K Records, 1999 


Projekt von Sleater Kinneys Carrie 
Brownstein; gutgelaunt-aggressive 
Gitarren: »don’t mess with us!« 


LE TIGRE 
Le Tigre 
Wiija Records, 1999 


Die neue Band um Ex-Bikini Kill Kath- 
leen Hanna und die Künstlerinnen 
Joanna Fateman und Sadie Bennig: 
Geniale Texte und geniale Melodien 
und genug Power - hören! 


TEAM DRESCH 
Personal Best 
Chainsaw/Candy Ass, 1994 
Captain My Captain 
Chainsaw/Candy Ass, 1996 


Klassiker der Riot Grrrl Music. 


KAIA 

Kaia Chainsaw 
Candy Ass Records, 1997 
Lady Man 

Mr.Lady Records, 1997 


Soloprojekte, ziemlich akustisch, von 
Ex-Team-Dresch-Gitarristin/-Sängerin 
Kaia Wilson. 


Le douzieme sexe 


THE BUTCHIES 
Are we not femme? 
Mr.Lady Records, 1999 


Kaia Wilson plus Alison Martlew und 
Melissa York: »The Galaxy Is Gay« - 
schnelle Gitarren, mitreiBende Melo- 
dien, ein feministischer dance mix, ein 
Cris-Williamson-Cover. 


THE NEW TEAM DRESCH 
V 6.0 BETA 

The New Team Dresch 
V 6.0 Beta 

Single, Outpunk, 0.J. (ca. 98/99) 


Wiederum Gitarren, hier mit den 
Ex-Team-Dresch-Musikerinnen Donna 
Dresch und Jody Biyle. 


VERSCHIEDENE 

New Music For Electronic 

& Recorded Media - 

Women In Electronic Music - 
1977 


CRI (Composers Recordings Incorpora- 
ted), 1997 


Die ursprünglich 1977 veröffentlichte 
Platte enthält eine Aufnahme von 
Johanna M. Beyer aus dem Jahr 

1938 sowie Stücke von Annea Lock- 
wood, Pauline Oliveros, Laurie 
Spiegel, Megan Roberts und Laurie 
Anderson plus einem informativen 
Beiheft. 


VERSCHIEDENE 
Lesbian American Composer 


CRI (Composers Recordings Incorpora- 
ted), 1998 


Zehn Komponistinnen zwischen Nurit 
Tilles, Linda Montano und Madelin 
Byrne plus nahezu alte Bekannte 

wie Pauline Oliveros und Annea Lock- 
wood. Sehr unterschiedliche Musik 
aus dem Bereich zeitgenössisch/neu/ 
elektronisch mit lesenswertem Beiheft. 
Warum das in altmodischen Braun 
tönen gehaltene Cover allerdings zwei 
nackte Frauen zeigt, die auf einem 
gruseligen Brokatsofa kuscheln (im 
Rahmen jugendfreier Züchtigkeit, 
versteht sich) und eher den Eindruck 
von Lovers’ Electronic Teil 47 vermit- 
teln, - weiß ich nicht. 


VERSCHIEDENE 

Female Of The Species 

Law & Auder Records, 1999 

Zwei CDs, 24 Künstlerinnen und Elek- 
tronik zwischen Experiment (Kaffe 
Mathews, Laurie Spiegel) und tanzbar 


(Tasha Killer Pussies) - Kurzbiographien 
und E-Mail-Adressen im Beiheft. 
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Gaar, Gillian G.: She’s A Rebel. The 
History of Women in Rock’'n’Roll. 
Seal Press. Washington, 1992. 


Gill, John: Queer Noises. Male And 
Female Homosexuality In Twen- 
tieth-Century Music. Cassell. Lon- 
don, 1995, 

Das bislang differenzierteste Buch 

zu Homosexualität und Musik, schwuler 
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hooks, bell: Black Looks. Race and 
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Adressen: 


Archiv Frau und Musik 
Naumburger Str. 40 

34127 Kassel 

Tel: (0561) 8900061 

Mail: 
ArchivFrauMusik.Kassel@t-online.de 


Frauenmusikzentrum Hamburg 
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60385 Frankfurt/M. 
Tel: (069) 4960848 
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Traditionelle und innovatıve Geschlechterbilder 


in Musikvideos 
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Girls who are boys 
who like boys to be girls 
who do boys like they’re girls 
who do girls like they’re boys 
Always should be someone 

you really love 

Blur: Girls and Boys, 1994 


+  Rhythmische Popmusik ertönt von der Kinolein- 
and: FREAK POWERSs Turn On, Tune In, Cop Out. 
New York bei Nacht. Eine schwarze Schönheit mit 
langem Haar und kurvenreicher Figur, Jeans und 
knappem Oberteil winkt ein gelbes Taxi heran und 
steigt hinten ein. Der Fahrer, ein schmierig wirkender 
älterer Mann, mustert die attraktive Frau im Rück- 
spiegel, kaut genüßlich auf einem Zahnstocher herum 
und grinst dabei anzüglich vor sich hin. Die Frau be- 
rachtet zunächst ihr Make-Up im Spiegel, doch plötz- 
lich schreckt ein surrendes Geräusch den Taxifahrer 
(wie auch die ZuschauerInnen) auf: Das kann nur ein 
Rasierapparat sein. Richtig, die Frau entfernt Stoppel 
on ihrem Kinn. Das Taxi hält. Die Schöne steckt ihr 
Gerät wieder in die Handtasche, lächelt den Fahrer 
überlegen an, zahlt und steigt aus. 
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Nur scharfe Girlies und knackige Boys? 


4 dig: 


+ In dieser Geschichte bricht in weniger als 45 Se- 
kunden eine Welt zusammen: Die vermeintliche Schö- 
ne ist — vermutlich — ein Mann. Diese Jeanswerbung 
ist nur eines der vielen Beispiele dafür, daß die Sicher- 
heit über die Geschlechtszugehörigkeit in den letzten 
Jahren ins Wanken gekommen ist. In Illustrierten- 
artikeln und Rundfunkbeiträgen, in Fernsehshows 
und Spielfilmen wie M. Butterfly, Crying Game 
oder Priscilla, Queen of the Desert gibt die schein- 
bar eindeutige Geschlechtszugehörigkeit immer häu- 
figer Anlaß zum Zweifeln — und das nicht nur in den 
Medien. Die Definitionen von Männlichkeit und Weib- 
lichkeit erscheinen immer lockerer, bewegter, und die 
Differenz der Geschlechter ist offenbar durchlässig ge- 
worden. 

+ Mein Beitrag geht von der grundsätzlichen Frage 
aus, ob die in unserer Kultur dominante Opposition 
von männlich und weiblich tatsächlich in Auflösung 
begriffen ist. Deuten die zahlreichen medialen Verwir- 
rungen und Verwischungen der Geschlechterdifferenz 
auf eine zunehmende Unbestimmtheit oder Gleich- 
gültigkeit hin? Können wir in Zukunft vielleicht von 
einer »Indifferenz« sprechen? Oder sind diese media- 
len Diskurse nichts weiter als effektvolle Belanglosig- 
keiten oder ästhetische Spielereien? 
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Kultur, nicht Natur 


Die Fragestellung nach der Dekonstruktion von 
Differenz findet ihre Entsprechung und ihren Hinter- 
grund in den neueren Entwicklungen der feministi- 
schen Geschlechtertheorie. Diese kann ich hier nicht 
ausführlich darstellen, einige Stichworte sollen ge- 
nügen. Der Paradigmenwechsel, der sich unter dem 
Einfluß von poststrukturalistischen und konstruk- 
tivistischen Theorien in den letzten zehn Jahren vor 
allem im anglo-amerikanischen Raum vollzogen hat, 
führt inzwischen auch in Deutschland zu einer ver- 
änderten Betrachtungsweise von Geschlecht.! Das 
kulturelle System der Zweigeschlechtlichkeit wird 
dabei nicht mehr als unhinterfragbare Biologie gese- 
hen, die durch gesellschaftliche Rollenzuweisungen 
lediglich angereichert wird, sondern als gedankliche 
Konstruktion, die unsere gesamte Weltsicht durch- 
dringt. Geschlecht ist aus dieser Perspektive nicht 
Essenz, sondern Effekt, nicht Natur, sondern Kultur. 
In der Auseinandersetzung mit Judith Butlers Gender 
Trouble? haben mittlerweile etliche Wissenschaft- 
lerinnen gezeigt, wie das (als natürlich verhandelte) 
System der Zweigeschlechtlichkeit, das männlich und 
weiblich differenziert und auf allen Ebenen stets 
auch hierarchisiert, in kulturellen Prozessen ständig 
neu reproduziert wird. Indem wir davon ausgehen, 
daß jeder Mensch zwangsläufig ein und nur ein Ge- 
schlecht hat, unverwechselbar und unveränderbar, 
stellen wir das Verhältnis von Männlichkeit und 
Weiblichkeit als Polarität und als Hierarchie in all 
unseren Denk- und Handlungsweisen immer wieder 
her - ein alltägliches »doing gender«. Ein wichtiger 
Ort, an dem Geschlecht täglich »getan«, also dis- 
kursiv reproduziert wird, sind die Medien. Sie sind 
daher auch von der Medien- und Kulturwissenschaft- 
lerin Teresa de Lauretis als »Technologien der Ge- 
schlechter«? bezeichnet worden, als zentrale Agen- 


turen im Konstruktionsprozeß der Zweigeschlecht- 
lichkeit. 


Fünf Möglichkeiten 


In meinen Forschungsarbeiten habe ich mich 
einem kleinen Mosaiksteinchen in diesem gesamt- 
kulturellen Prozeß zugewandt, dem Musikfernse- 
hen.? Dabei habe ich zum einen untersucht, wie die 
Geschlechter in Musikvideos dargestellt werden, wie 


Männlichkeit und Weiblichkeit durch Bild, Musik und 
Sprache konstruiert werden. Zum anderen habe ich 
anhand von Interviews mit 22 Jugendlichen im Alter 
von 15 bis 19 Jahren gezeigt, wie sie mit den Clips 
umgehen und wie sie einzelne ausgewählte Musik- 
videos interpretieren. Ich bin dabei nicht nur der Fra- 
ge nachgegangen, wie die Geschlechterdifferenz und 
-hierarchie in diesem Bereich alltäglich rekonstruiert 
wird, sondern habe auch versucht, den Blick auf die 
Brüche und Widersprüche zu lenken und die Dekon- 
struktionsprozesse von Geschlecht genauer zu analy- 
sieren - und zwar sowohl in den medialen Produkten 
selbst als auch im Akt der Rezeption. 

Der überwiegende Teil des Angebots von Musik- 
fernsehkanälen wie MTV und VIVA entspricht durch- 
aus den traditionellen Konventionen von Weiblich- 
keit und Männlichkeit. Dennoch lassen sich immer 
auch zahlreiche Clips finden, in denen oppositionel- 
/e, widerständige Repräsentationen die Hauptrolle 
spielen, wenn z.B. Frauen als Rocksängerinnen im 
Mittelpunkt stehen oder freche Rapperinnen den jun- 
gen Männern am Strand nachpfeifen. Wieder andere 
Musikvideos gehen eher spielerisch mit den domi- 
nanten Diskursen um, sie lockern oder verfremden 
sie und versuchen, die Differenz der Geschlechter in- 
fragezustellen. Diese Strategien der Repräsentation, 
die einen dritten Weg gehen, habe ich unter dem 
Begriff gender-b(l)ending?® zusammengefaßt.im 
folgenden möchte ich mich vor allem diesen Bei- 
spielen widmen. Bei der inhaltsanalytischen Unter- 
suchung der medialen Produkte, die vor allem die 
meistgespielten Musikvideos der ersten Hälfte der 
neunziger Jahre umfaßt, lassen sich insgesamt fünf 
verschiedene Möglichkeiten unterscheiden, wie Ge- 
schlecht auf eine neuartige Weise repräsentiert wer- 
den kann: 

Die Demaskierung von Weiblichkeit und 
Männlichkeit als Konstruktion, die verdeutlichen 
kann, daß das scheinbar Naturhafte kulturell herge- 
stellt ist. Popkünstlerinnen wie Madonna oder Annie 
Lennox eröffnen dem Publikum durch diese Strategie 
die Möglichkeit, das Wesen bzw. die gesellschaft- 
liche Definition von Weiblichkeit zu hinterfragen. Ein 
Video, das diese Dekonstruktion auf der visuellen 
Ebene vornimmt, ist Annie Lennox’ Little Bird, in 
dem die verschiedenen Figuren, die die Künstlerin 
bereits in früheren Videos verkörpert hatte, nach- 
einander auf die Bühne kommen und um den besten 
Platz im Rampenlicht ringen. Die tatsächliche Annie 


Lennox, die als schwangere MC (mistress of cere- 
mony) in ein langes schwarzes Gewand gehüllt ist, 
hat große Mühe, die wildgewordenen Doubles, die 
völlig unterschiedliche Weiblichkeitsentwürfe reprä- 
sentieren, zu bändigen. Eine solche Inszenierung 
macht auf den Performancecharakter von Geschlecht 
aufmerksam: Weiblichkeit ist vielfältig und variabel, 
unbeständig und letztlich zufällig. Vor allem auf der 
visuellen Ebene wird hier deutlich, daß das scheinbar 
Naturhafte kulturell hergestellt ist. Künstlerinnen wie 
Madonna oder Annie Lennox eröffnen dem Publikum 
durch diese Strategie die Möglichkeit, das »Wesen« 
beziehungsweise die gesellschaftliche Dimension von 
Weiblichkeit zu hinterfragen. 

Demaskierungen von Männlichkeit habe ich im 
Musikfernsehen bezeichnenderweise nur selten ge- 
funden. Eine Besonderheit ist die folgende Szene aus 
I Can't Dance von GENESIS: Machohaft macht der 
leicht untersetzte, glatzköpfige Sänger Phil Collins 
einige (als Imitation von Michael Jackson leicht er- 
kennbare) Tanzschritte, greift sich dann mit zackigen 
Bewegungen nacheinander an alle Taschen seines 
Anzugs, findet den offenbar gesuchten Autoschlüs- 
sel, und zieht zu guter Letzt den Reißverschluß an 
seiner Hose ruckartig zu. Anschließend führen die 
beiden Mitmusiker den von dieser Performance völlig 
geschwächten Rock-Opa langsam aus dem Bild. Die 
Kraft- und Schönheitsstandards für Männer werden 
hier mit einer außergewöhnlichen Selbstironie aufs 
Korn genommen. 

Gleichgeschlechtliches Begehren wird in Musik- 
videos selten, weder zwischen Frauen noch zwischen 
Männern, offen gezeigt. Die Darstellung von Homo- 
sexualität nämlich greift das System der Zweige- 
schlechtlichkeit schon allein dadurch an, daß andere, 
der heterosexuellen Norm zuwiderlaufende Formen 
des Begehrens als denkbare und attraktive Möglich- 
keiten von Sexualität präsentiert werden. Andeutun- 
gen lassen sich allerdings in zahlreichen Clips auf- 
spüren, und schon dadurch wird eine Vermischung 
von als weiblich und männlich festgelegten Eigen- 
schaften, Verhaltensweisen und Werten sicht- und 
hörbar, wodurch ein bislang wenig bewohnter 
‚Raum« zwischen den Geschlechtern eröffnet wird. 
Madonnas Frotica etwa zeigt zwei nackte Frauen in 
einer kurzen Umarmung, und der Clip A Little Re- 
spect des Popduos Erasure stellt eine Liebesbezie- 
hung zwischen Männern dar, wenn einer der Sänger 
mit einem Hammer das rote Porzellanherz in den 


Händen des anderen zertrümmert oder sich die bei- 


den Partner bei der Zeile »I'm so in love with you« 
tief in die Augen sehen. 

Eine weitere Möglichkeit, die gewohnte Trennung 
der Geschlechter in männlich und weiblich zu erschüt- 
tern, besteht in der Überschreitung der imaginären 
Grenze durch Crossdressing. In relativ vielen Mu- 
sikvideos werden inzwischen Kleidung, Make-Up und 
Körpersprache des jeweils anderen Geschlechts über- 
nommen, wobei sich je nach Ausgangsgeschlecht und 
Art der Thematisierung (Witz, Erotisierung, Provoka- 
tion, Schock der Enthüllung) unterschiedliche Konse- 
quenzen für die traditionelle Geschlechter-Hierarchie 
ergeben. 

Während Madonna in Express Yourself männ- 
liche Körpersprache aggressiv parodiert, dabei aber 
als weibliche Figur immer erkennbar bleibt, enthüllt 
das Video Living on the Edge der Rockgruppe 
AEROSMITH erst ganz am Ende den Clou. Eine zuvor 
von männlichen Schülern begeistert aufgenommene 
Lehrerin entpuppt sich als Fälschung: Feinstrumpf- 
hose, Lippenstift und Perücke machen aus einem 
jungen Mann in kurzen Momentaufnahmen eine at- 
traktive Frau — was in starkem Kontrast zur Hardrock- 
Performance der alternden Rockrebellen von AERO- 
SMITH steht. 


Lockere Identitäten 


Ein weiteres Beispiel findet sich in dem Video 
Don’t Go Breaking My Heart von Ru Paul und 
Elton John. Die perfekte Inszenierung einer Frau, die 
im eng anliegenden, tief ausgeschnittenen Abend- 
kleid auf einem Flügel sitzt, kann nur dann als solche 
durchschaut werden, wenn man den schwarzen Tra- 
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vestie-Künstler Ru Paul kennt. Das ungleiche Paar 
(während Elton John vergleichsweise klein ist, mißt 
sein Partner über 2,20 m) ist nacheinander in fünf 
weiteren Tableaus zu sehen, in denen Männlichkeit 
und Weiblichkeit im traditionellen Sinn dargestellt 
und karikiert werden: von Cäsar & Cleopatra über ein 
Halbstarken-Paar aus den 50er und ein Hippie-Paar 
aus den 70er Jahren bis hin zur Reinszenierung des 
klassischen Gemäldes Americana von Grant Wood. 
Durch das unablässige Überschreiten der diskursiven 
Grenze werden lockere, weniger fixierte Geschlechts- 
identitäten sichtbar. 

Eine andere Repräsentationsstrategie zielt dar- 
auf ab, die Grenze zwischen den Geschlechtern durch 
Androgynität zu verwischen. Androgyn auftreten- 
de MusikerInnen nähern sich in Kleidung und Kör- 
persprache dem anderen Geschlecht sehr stark an, 
weshalb diese Strategie auch als »Close-Dressing« 
bezeichnet werden könnte. Die repräsentierte Unein- 
deutigkeit kann bestehende Erwartungen irritieren, 
Unsicherheit produzieren und damit auch das Diktum 
der Heterosexualität in Zweifel ziehen. Prince etwa 
stilisiert sich in einigen seiner Musikvideos als andro- 
gyne Figur, die nicht nur durch erotisch-exaltierten 
Tanz und einer Mischung aus maskulinem und femi- 
ninem Körpereinsatz fasziniert, sondern auch auf der 
Ebene von Rhythmus und Melodie Verwirrung stiftet. 
Ahnliches gilt für Grace Jones, die maskuline Stimme, 
Kleidung und Performance in ihren Clips kombiniert. 
Werden Elemente des jeweiligen »anderen« Ge- 
schlechts angeeignet oder einverleibt, kann der Auf- 
führungscharakter von männlich und weiblich trans- 
parent werden. 

Eine völlig andere Möglichkeit, die Grenze zu 
verwischen, besteht in der Videotechnik des Mor- 
phing, mithilfe derer ein Videobild ohne Schnitt 
in ein anderes überführt werden kann. Michael Jack- 
sons Black or White, in dessen Songtext die Gleich- 
wertigkeit von schwarzer und weißer Hautfarbe im 
Mittelpunkt steht, zeigt in Perfektion, wie aus einer 
schwarzen Frau in Sekundenschnelle ein weißer 
Mann wird, der sich wiederum in eine indische Frau 
verwandelt, die zu einem Japaner wird usw. Diese 
fließenden visuellen Übergänge zwischen Männern 
und Frauen unterschiedlichster ethnischer Herkunft 

verweisen auf eine starke Verwischung der Ge- 
schlechter- und Rassengrenze, für die Michael Jack- 
son von der Presse immer wieder heftig angegrif- 
fen wird. 


Neutralisiert? 


Mit meiner fünften Kategorie der /Indifferenz 
ist vor allem eine Frage verbunden, nämlich die Frage 
danach, ob die Geschlechterdifferenz auch gänzlich 
ad absurdum geführt und die damit verbundene 
Machthierarchie neutralisiert werden kann? Ist eine 
Welt ohne Geschlecht - oder eine mit mehr als zwei 
Geschlechtern — als Utopie überhaupt denkbar? Das 
Musikvideo zu 7 Seconds, von der Rapperin Neneh 
Cherry zusammen mit dem afrikanischen Musiker 
Youssoun D’Our gesungen, illustriert das Bemühen, 
völlige Gleichheit zwischen den Geschlechtern ZU 
repräsentieren. Auf einer belebten Straße stehen sie 
sich scheinbar gegenüber, unbeweglich, und werden 
abwechselnd dabei gezeigt, wie sie ihre Anklage an 
den Rassismus durch Gesang und Mimik formulieren. 
Nicht zuletzt wegen des Fehlens von erotischen 
Repräsentationen tritt die Bedeutung der Geschlech- 
terhierarchie hier zumindest stark in den Hinter- 
grund. 

Eine andere Möglichkeit ist die Repräsentation 
von Bisexualität, die die Dichotomie eines Entweder- 
Oder aufbricht und ein Sowohl-als-auch in den Mit- 
telpunkt stellt. 

Madonnas Justify My Love geht in der Reprä- 
sentation eines unbestimmten, nicht auf ein Ge- 
schlecht gerichteten sexuellen Begehren sehr weit: 
Madonna nimmt sich auf dem Flur eines Hotels einen 
Liebhaber und betritt mit ihm zusammen Räume, in 
denen offenbar mehrere Personen sexuell aktiv sind. 
So bildet ihr Clip nicht nur schwule und lesbische 
Sexualität (mit einigen S/M-Spielereien) ab, zeigt 
dabei hyperfeminine wie auch androgyne und als 
Männer verkleidete Frauen, sondern führt die Zu- 
schauerInnen dabei auch ständig hinters Licht. Das, 
was man im einen Moment zu sehen glaubt, z.B. Ma- 
donna im Bett mit einem Liebhaber, stellt sich nach 
kurzer Zeit als etwas anderes heraus und man 
bmerkt, daß die Darstellung von Madonna, die eine 
Frau liebt (der Liebhaber sieht lediglich zu), die Seh- 
gewohnheiten irritiert und eigene Zuordnungswün- 
sche durchkreuzt. Das hier zu langsamen und ein- 
dringlichen Rhythmen und lasziven Synthesizer-Klän- 
gen repräsentierte Begehren, das sich nur zum Teil 
auf das Subjekt Madonna bezieht, stützt somit weder 
Hetero- noch Homosexualität und verweigert sich im 
doppeltem Sinn, inhaltlich wie auch visuell, jeglicher 
Fixierung. 


Entschärft und überschritten 


Schon dieser kurze Überblick über die unter- 
schiedlichen Repräsentationsstrategien von Ge- 
schlecht kann zeigen, wie in Musikvideos die Grenze 
zwischen männlich und weiblich entschärft und über- 
schritten, verwischt und destabilisiert wird. Doch 
diese medialen Angebote sind natürlich nur die eine 
Seite im Prozeß der kulturellen Bedeutungsproduk- 
tion, die andere Seite nehmen die Rezipientinnen vor 
den häuslichen Fernsehschirmen ein. Da die jugend- 
lichen ZuscHauerinnen und Zuhörer hauptsächlich auf 
jene angebotenen Bedeutungen Bezug nehmen, 
die ihnen am meisten Lust oder Vergnügen bereiten, 
ist das Sehen und Hören von Musikvideos immer auch 
»Verhandlungssache«.® Diesen Verhandlungen von 
Geschlecht möchte ich mich jetzt zuwenden. 

Zwei wichtige Ergebnisse vorweg: Zum einen be- 
stehen zwischen den einzelnen Interpretationsweisen 
der Jugendlichen große Unterschiede; zum anderen 
haben die meisten jungen Frauen und Männer in 
meinem Sample auf klare Geschlechterdifferenzen 
jeglicher Couleur sehr viel aufgeschlossener reagiert 
als auf die unterschiedlichen Verschiebungen und 
Verwischungen, Verwirrungen und Vermischungen. 
Im folgenden sollen die drei häufigsten, aus den Inter- 
viewinterpretationen entwickelten Rezeptionsstrate- 
gien näher betrachtet werden, wobei ich hier das 
allen Jugendlichen vorgeführte Musikvideo Living on 
the Edge der Rockgruppe AEROSMITH als Fokus aus- 
wähle.’ 

Ignoranz und Desinteresse. Einige der be- 
fragten jungen Frauen und Männer erwähnen zwar 
von sich aus einige Clips, die mit gender b(l)ending- 
Repräsentationen arbeiten, interpretieren sie jedoch 
in einer anderen Richtung. So wird etwa die vorhin er- 
wähnte Morphing-Szene aus Michael Jacksons Black 
or White von zwei Befragten ausführlich geschildert, 
wobei allerdings das Wunderwerk der Videotechnik 
und nicht die symbolische Überschreitung der Ge- 
schlechtergrenze im Mittelpunkt steht. Ähnliches gilt 
für die Reaktionen der Mehrzahl der Jugendlichen auf 
Living on the Edge. Manche jungen Männer schwär- 
men hier von den anderen narrativen Elementen des 
Clips (Waffen in der Schule, zwei Jungen fahren ein 
Auto zu Schrott), während vier der jungen Frauen mir 
die Geschichte eines anderen Clips derselben Gruppe 
erzählen, weil Mädchen in ihm die Hauptrolle spielen. 
Gleichermaßen desinteressiert zeigen sich einige der 


f 
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Befragten, als ich ihnen das Ende des Clips auf Nach- 
frage näher erläutere. Der 19jährige Alex findet zwar 
die Musik gut, aber: 


»Das war für mich jetzt wirklich so 
nach dem Motto, du hast vielleicht eine 
bestimmte Vorstellung von dem Lied 
und vom Video, und der Schluß hat 

für mich gar nicht dazugehört. Ich weiß 
jetzt echt noch immer nicht, was ich 
mit dem Schluß anfangen, wo ich ıhn 
hinstecken soll.« 


Seine Irritation, die klassischen Geschlechterrollen 
im nachhinein hinterfragt zu sehen, ist in der Inter- 
viewsituation spürbar, doch sie läßt sich für ihn nicht 
in Worte fassen. Die Bitte um eine weitere Bewertung 
dieses Phänomens wehrt er daher lachend ab: 


»Das interessiert mich einfach nicht so.« 


Total ätzend 


Abwehr und Kritik. Andere Interviewpartner- 
Innen reagieren eher negativ auf die während des In- 
terviews gezeigten oder angesprochenen Geschlech- 
ter-Verwirrungen. So mag Lisa tiefe rauchige Stimmen 
bei manchen Sängerinnen wie Marla Glen überhaupt 
nicht, weil ihr dabei »das richtige weibliche Gefühl« 
verlorengeht und Anna findet den mitunter androgyn 
gestylten Prince genau deshalb »total ätzend«. Wäh- 
rend einige Jugendliche den gender b(l)ending-Re- 
präsentationen dadurch ausweichen, daß sie sie für 
sich inhaltlich umdeuten und positiv wenden (Paolo 
sieht nach einer ersten Kritik an diesem Clip vor allem 
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die für ihn so zentrale Rebellion), ist Timos Rezep- 
tionsstrategie eine offensivere. Seine Abwehr gegen- 
über diesen Darstellungen ist so stark, daß er mir im 
Interview schlichtweg nicht glaubt, daß es sich bei 
dem »ekligen« verkleideten Mann am Ende des 
AEROSMITH-Clips um die Lehrerin handelt: 


»Aber in der Szene vorhin, da war 

sie aber kein Mann. Da in der Klasse, 
da war sie kein Mann. (UB: nein) 

Ja, ich habe aber gesehen, daß sie eine 
Frau war, das war aber wirklich eine 
Frau! (UB: nein) Vorhin, in der Szene 
mit der Tafel war das eine Frau! Doch, 
ganz bestimmt!« 


Sein Problem mit dieser Enthüllungsgeschichte 
besteht darin, daß er die Lehrerin kurz zuvor, wäh- 
rend das Video lief, als »tolle Frau« bezeichnet hatte. 
Er fühlt sich, wie er mir nach dem Vergleich der frag- 
lichen Bilder sagt, von den Videomachern hinters 
Licht geführt und kann »den Witz daran« nicht nach- 
vollziehen. Sein Vergnügen an der attraktiven Frau 
wurde — ebenso wie das der Schüler innerhalb der Fik- 
tion —- als ein Begehren entlarvt, das sich auf ein »in 
Wahrheit« männliches Objekt gerichtet hatte. Beson- 
ders die jungen Männer aus unteren Schichten sehen 
darin ein Problem und kritisieren im Interview jene 
Darstellungsweisen, in denen das in unserer Kultur als 
heterosexuell fixierte Begehren irritiert wird. 

Faszination und Utopie. Da sich von den 
befragten jungen Frauen keine mit der Lehrerin oder 
mit den männlichen Schülern aus dem AEROSMITH- 
CLIP identifiziert, finden sich bei ihnen auch nur we- 
nige kritische Anmerkungen zu dieser Enthüllungs- 
geschichte. Die Konzentration des Clips auf männliche 
Protagonisten und die Dominanz »männlich« kon- 
notierter Themen und Rockmusik steht den Frauen 
aber auch einer Begeisterung, wie sie etwa bei Paolo 
zu beobachten ist, im Weg. Interesse oder auch Fas- 
zination entwickeln sie vielmehr bei Musikvideos, bei 
denen die üblichen Grenzen der Geschlechter-Insze- 
nierungen dadurch überschritten werden, daß ein 
spielerischer Umgang mit stereotypen Darstellungen 
von Weiblichkeit und Männlichkeit betrieben wird. 
So führt zum Beispiel Evelyn von sich aus einen Clip 

als besonders gut und interessant an, den ich als 
Beispiel für eine »Demaskierung von Männlichkeit« 
erwähnt habe, GENESIS’ / Can't Dance. Dazu gibt 


sie mir aber lediglich den Hinweis, dieser sei »irgend- 
wie ziemlich witzig« und stellt keinen direkten Bezug 
zur Ironisier&ung von Männlichkeit her. Auch das 
Augenzwinkern in der Tanzperformance von Prince’ 
Kiss zieht die Aufmerksamkeit einiger Interviewpart- 
nerinnen auf sich. Ilka erwähnt zunächst, daß sie das 
Prince-Video »unheimlich gut« findet, und erzählt 
daraufhin, daß sie früher, als Boy George noch in 
Mädchenkleidern auftrat, von dieser schillernden 
Figur ebenfalls ziemlich begeistert war. Auch heute 
noch birgt die androgyne Ausstrahlung des Sängers, 
einschließlich seiner Maskierungen, für sie eine unge- 
heure Faszination, genauso wie die Aneignung männ- 
licher Gestik durch Madonna in ihrem Video Express 
Yourself: »Wenn sich das alles überhaupt ein biß- 
chen mehr vermischen würde, fänd’ ich das unheim- 
lich spannend.« Ilka präsentiert sich im Interview ins- 
gesamt als progressive junge Frau, die nicht nur die 
medialen Geschlechterrepräsentationen liebt, die die 
Differenz ins Wanken bringen, sondern sich auch in 
der Realität für die Verwirrung der Geschlechter inter- 
essiert und von einer Welt der Unbestimmbarkeit völ- 
lig fasziniert ist. 


Offenheit und Unsicherheit 


Offenbar können junge Frauen die Musikvideos, 
die die Hierarchie und Differenz der Geschlechter in 
Zweifel ziehen, mit größerem Vergnügen sehen und 
hören als junge Männer. Die Mädchen und Frauen in 
meinem Sample erweisen sich als diejenigen, die auch 
in bezug auf ihre eigene Person mit einem größeren 
Maß an Offenheit und Unsicherheit umgehen können 
als die Jungen und Männer, die eher ihre Wünsche 
nach einer festgefügten Geschlechtsidentität zum 
Ausdruck bringen. Bei zuviel Geschlechterverwirrung 
weichen sie entweder auf andere Attraktionen aus 
oder setzen sich gegen die dadurch empfundene 
Bedrohung zur Wehr. 

Die Analyse der Produkte hat eine große Band- 
breite von Möglichkeiten gezeigt, wie Geschlecht in 
Musikvideos dekonstruiert werden kann. Wie die 
Werbung kann auch das Musikfernsehen somit als 
Experimentierfeld für neue mediale Repräsentations- 
weisen betrachtet werden. Videoclips üben auf unsere 
visuelle und akustische Alltagslandschaft einen gro- 
Ben Einfluß aus und können - sofern sie alternative 
Geschlechterverhältnisse entwerfen — auch einen Bei- 


trag zur Entdifferenzierung und Dehierarchisierung 
von Geschlecht leisten. Aber diese progressiven oder 
subversiven Repräsentationen werden nicht von allen 
jugendlichen Clip-ZuschauerInnen zwangsläufig auch 
als solche wahrgenommen oder bewertet. Hinsicht- 
lich kognitiver Offenheit, emotionalem Involvement 
und Selbstreflexion bestehen bei den jugendlichen 
RezipientInnen große Unterschiede, die auch, aber 
keinesfalls ausschließlich, mit ihrer Geschlechtsiden- 
tität zusammenhängen. Andere Faktoren wie Schicht 
und ethnische Zugehörigkeit, Bildungsgrad und Le- 
bensgeschichte, aber auch der jeweilige Alltagskon- 
text spielen dabei eine Rolle. Wie in allen kulturellen 
Prozessen wird auch im alltäglichen Akt des Musik- 
fernsehens Geschlecht fortwährend re- und dekon- 
struiert. Differenz und Hierarchie entstehen somit als 
eine Art »Sinn-Bastelei« in einem wechselseitigen 
Prozeß von medialer Repräsentation und Selbstreprä- 
sentation. Indem beide Seiten dieses Konstruktions- 
prozesses gemeinsam untersucht werden, also die all- 
täglichen Nutzungs- und Interpretationsweisen auf 
die konkreten medialen Angebote bezogen sind, kön- 
nen diese kulturellen Steuerungsmechanismen offen- 
gelegt und möglicherweise langfristig auch verändert 
werden. 


Anmerkungen 


Erstabdruck von Männlich und/oder weiblich 
im Februar 1998 in Universitas 620 (53). 


1 Bis Anfang der 90er Jahre gingen die meisten Frauen- und 
GeschlechterforscherInnen von einer Trennung in »sex« (als 
biologisches Geschlecht) und »gender« (als soziales Geschlecht 
bzw. kulturelle Überformung) aus. Die Überlegung, daß bereits 
die Vorstellung von einer universell gültigen biologischen Zwei- 
geschlechtlichkeit eine kulturelle Konstruktion ist, hat das Den- 
ken zahlreicher WissenschaftlerInnen nachhaltig verändert. 
Vgl. dazu etwa: Regine Gildemeister/Angelika Wetterer: Wie 
Geschlechter gemacht werden. Die soziale Konstruktion 
der Zweigeschlechtlichkeit und ihre Reifizierung ın der 
Frauenforschung. In: Gudrun-Axeli Knapp, Angelika Wetterer 
(Hg.): TraditionenBrüche. Entwicklungen feministischer 
Theorie. Freiburg 1992, S. 201-254. 

2 Auf deutsch erschienen als: Judith Butler, Das Unbehagen 
der Geschlechter. Frankfurt/M. 1991. 

3 Teresa de Lauretis, Technologies of Gender. Essays on 
Theory, Film and Fiction. Bloomington 1987. 

4 Musikvideos sind visuelle Untermalungen von populärer Musik, 
die in erster Linie für den Kauf der CD werben. Sie werden im 
Augenblick fast ausschließlich auf spezifisch dafür eingerich- 
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teten Kanälen gezeigt: MTV (Music Television) sendet in den 
USA seit 1981, in Europa seit 1987 und ist inzwischen in fast 
allen Ländern der Erde zu empfangen. Seit Anfang der 90er 
Jahre gibt es mit V/VA einen deutschsprachigen Kanal, der 
inzwischen durch VIVA2 ergänzt wird. Dieser richtet sich - 
wie auch der MTV-Ableger VH-1- eher an die älteren: Gene- 
rationen unter den Pop- und Rockmusikbegeisterten, die 
20-35jährigen. — Die Basisliteratur zu Musikvideos ist über- 
wiegend englischsprachig, vgl. etwa: Simon Frith/ Andrew 
Goodwin/Lawrence Grossberg (Hg.), Sound and Visıon 

The Music Video Reader. London 1993; Andrew Goodwin, 
Dancing in the Distraction Factory. Music Television and 
Popular Culture. Minneapolis 1992; E. Ann Kaplan, Rockıng 
Around the Clock. Music Television, Postmodernism, 
and Consumer Culture. New York 1987; Cathy Schwichten- 
berg (Hg.), The Madonna Connection. Representational 
Politics, Subcultural Identities, and Cultural Theory. 
Boulder 1993. - Vgl. auch den ausführlichen Literaturüberblick 
in: Thorsten Quandt, Musikvideos im Alltag Jugendlicher. 
Umfeldanalyse und qualitative Rezeptionsstudie. Wiesba- 
den 1997. 

Der Begriff »gender-bending« wird in der englischsprachigen 
Literatur häufig verwendet und bezieht sich auf das Ausdehnen 
der Kategorie, während »gender-blending« das Vermischen 
der Geschlechter bezeichnet. 

Im Kontext der anglo-amerikanischen Cultural Studies hat die 
Auffassung von Medienrezeption als Verhandlung von Bedeu- 
tung (»negotiation of meaning«) durch aktive Zuschauerlnnen 
eine lange Tradition, die auf den klassischen Aufsatz von 
Stuart Hall zurückgeht: Encoding/Decoding. In: Stuart Hall 
u.a. (Hg.), Culture, Media, Language. Working Papers 

in Cultural Studies, 1972-1979. London 1980, 5. 128-138. 
Insgesamt wurden den Jugendlichen sechs Musikvideos vor- 
gespielt, über die wir im Interview ausführlich gesprochen 
haben. Die kompletten Ergebnisse der Studie sind in meiner 
Dissertation Puzzling Gender: Re- und Dekonstruktionen 
von Geschlechterverhältnissen im und beim Musıkfern- 
sehen (Weinheim 1999) zu finden, vgl. auch: Ute Bechdolf, 
Verhandlungssache »Geschlecht«. Eine Fallstudie Zur kul- 
turellen Herstellung von Differenz beı der Rezeption von 
Musikvideos. In: Andreas Hepp/Rainer Winter (Hg.), Kultur, 
Medien, Macht. Cultural Studies und Medienanalyse 
Opladen 1997, S. 201-214. 
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Das 
Jahrfünft 
der 
kalten 
Füße 


Barbara Kirchner 


Sex und Pop 
in der zweiten Hälfte 
der 90er 


ELVIS PRESI 


»Wie bei jeder anderen Gelegenheit, 
Verknüpfungen und Zusammensetzungen 
ist auch hier die Gelegenheit zu krankhaften 


stattfinden sollen, 


Das Jahrfünft der kalten Füße 


wo im Organismus neue 
zu komplizierten Mechanismen 


Störungen durch Unterbleiben dieser Neuordnungen gegeben.« 


Sigmund Freud: Drei Abhandlungen zur Sexualtheorie (1914) 


»Freud had saddled Western culture with the bizarre notion that 


the least considered utterances were always, 


Greg Egan: Distress (1995) 


Befund 


Wenn es nicht so tapsig und hölzern wäre, könn- 
te das, was der interessierten Teenagerei und der ihr 
verbundenen, etwas reiferen Jugend von der Pop- 
musik derzeit an Geschlechterpolitik geboten wird, 
möglicherweise als Revival der Blütezeit des absurden 
Theaters und seiner Großmeister der Sinnlosigkeit wie 
lonesco, Beckett oder Arrabal durchgehen, und so 
wenigstens noch die Bedürfnisse der Kulturzeit auf 
3Sat goutierenden Provinzbuchhändler befriedigen. 
So lasziv wie Warten auf Godot, so verführerisch 
wie Das Endspiel, ist Popsex neuerdings von einer 
Schalheit überbürdet, die ihn demnächst völlig zum 
Erlöschen bringen dürfte. Good Riddance, Pop-Zuhäl- 
tereil 

Das Überraschende dabei: Nicht nur die »eigent- 
liche Botschaft« von sexy Produkten kommt nicht 
mehr an. Viel beunruhigender ist, daß von den im obi- 
gen Greg Egan-Motto angesprochenen »least con- 
sidered utterances«, den unbewußten Nebenbemer- 
kungen, dem, was etwa Diedrich Diederichsen immer 
»Arbeitsspuren, Fehler« nannte, und was jede intelli- 
gente Popanalyse jahrzehntelang für den Witz an der 
Sache hielt, keinerlei sexuelle Störfeuersignale, keine 
Interaktionsbrüche der Geschlechterrollen mehr aus- 
gehen. Nichts geiles mehr. 

Das Spiel ist vorbei. 

Die Oberlippenzuckungen von Billy Idol im Video 
zu Flesh for Fantasy mochten Mitte der 80er noch 
allerlei Versprechungen von Zungenkuß bis Cunnilin- 
gus enthalten, das Zwinkern und Fingerschnippen der 
Whitney Houston im 99er Clip zu /t’s not right (but 
it's okay) aber bedeuten nichts mehr. Die aufgewor- 
fenen Lippen und tiefen Blicke Houstons sind nur 


magically, the truest.« 


noch professionelle Gesten einer Maria Callas der 
Pop-Oper, also bloße Gesamtkunstwerkallüren und 
als solche freilich: toll, super, gekonnt, raffiniert. 

Aber eben nicht mehr geil. 

Als Pfahl im Fleisch des in der bürgerlichen Fami- 
lie individuierten Subjekts hat der Popkörper wohl 
insgesamt ausgedient, wie jedes beliebige MTV-Wo- 
chenende mit nicht von der Hand zu weisender Trost- 
losigkeit veranschaulicht. 

MARILYN MANSON ein Incubus der Devianz? Da 
war weißgott der Bier-, Hamburger- und Drogen- 
bauch von Elvis transgressiver! Britney Spears ein 
Vademecum für Lustgreise und pädophile Rolling- 
Stone-Schreiber? Die Pausbäckchen der guten, alten, 
pummeligen Cindy Lauper blasen den frigiden Zun- 
genschlag dieser hölzernen Pfadfinderin aus den 
Stützstrümpfen! Ricky Martin ein Latin Lover? Dont 
make me puke. Die Glatze von Adriano Celentano ist 
kußwürdiger als der ganze Waschlappen. BoygroupS 
eine Hormonschwemme für die weibliche Teeniewelt? 
Der basso-profundo-getränkte Sex von Barry White 
wird wohl in alle Ewigkeit die Pulsfrequenzen über- 
haupt noch erotisierbarer Frauen, von der frustrierte- 
sten Sekretärin bis zu mir, höher schlagen lassen als 
sämtliche Backstreet DiCaprios dieser Erde. 

SUEDE als eventuell für Frauen anregende Selbst- 
bespiegelung eines männlichen Narcissus und seiner 
Lustknaben? David Bowies alte, muffige Ehebett- 
Kopfkissen sind schärfer. 

Und der Underground? Internationaler Post- 
Cobain- Indierock der Sorte BUILT TO SPILL, MILES, 
READYMADE und tutti quanti als mit brüchiger Chor- 
knabenstimme gesungene Hinterfragung der Män- 
nerrolle? Nee, Kinder: früher waren die Macker nur zu 
faul, den Müll rauszubringen und sich auch mal um 
den Orgasmus der Freundin zu kümmern, heute sind 
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sie zu sensibel, zu verunsichert, zu slackermüde 
dazu, und kriegen deshalb auch ihren eigenen Orgas- 
mus nicht mehr hin, halten letzteres in aller Unschuld, 
Dummheit oder Berechnung aber auch noch für Femi- 
nismus. Überhaupt signalisiert die Rückkehr zur Neil- 
Young-Stimme, das Hochton-Gegreine, ebenso wie 
die verschliffenen, verwaschenen, irgendwie somnam- 
bulen Gesangstechniken vieler Indie-Rock-Knaben in 
vielen Ländern weniger das elektrisch verstärkte Tri- 
umphieren der »schwachen, unausgebildeten Stim- 
me« als vielmehr den Versuch, sich dem Stimmbruch 
zu verweigern, nicht erwachsen zu werden, ewig den 
kleinen Jungen zu leben. Abstoßend. 

Aber ist das nicht ein von der Geschichte längst 
abgestreiftes Rock-Problem, wie alle Rock-Probleme? 
Hat uns die Elektronik davon nicht erlöst? 

Ist Ambient-Grande Dame/Homme Terre Thaem- 
litz wirklich das Wahnsinns-Transgender-Ereignis? 
Seine Manifeste sind ja ganz knusprig, und das Laut- 
sprecherknacksen dazu gibt auch das eine oder ande- 
re Rieseln auf dem Rücken her, aber: Soll mich sowas 
in meiner Geschlechteridentität erschüttern? Oder 
wenigstens meinen kleinen Neffen? Do you really 
want to hurt me? Genau: Boy George. Ein einziger 
Auftritt des Langvergessenen bei Formel 71 hat in 
diesem damals noch nicht von Ossi-Partnertauschan- 
zeigen in allen Lokalzeitungen verschandelten Land 
mehr lineare pubertäre Selbstfindungen auf dem Gen- 
dersektor hintertrieben als 20.000 Foucault-Anleihen 
in Thaemlitzens zugegebenermaßen äußerst schlau- 
en CD-Beilagentexten. 

Und Hanin von ATARI TEENAGE RIOT, die toughe, 
lippenstiftbewaffnete Tussi für den Strassenkampf in 
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den sentient streets der denkenden Stadt der Zu- 
kunft? Ach was: Tank Girl für Sitzenbleiber. Aber das 
britische Avantgarde-Elektronik-Rockertrio ADD N TO 
(X) mit Metal Fingers ın my Body und dem dazu- 
gehörigen »Roboter-aus-dem-Versandhaus-fickt-Zei- 
chentrick-Mädchen«-Video als Loblied des automa- 
tisierten Sex für Frauen, derer sich außer R2D2 nie- 
mand mehr annimmt? Ehrlich, da macht mich eine 
alte KRAFTWERKsingle mehr an, die ein einsamer 
Vibrator im Schaufenster einer Erotikboutique vor sich 
hin summt. 

Nein, es bleibt dabei: es sieht zur Zeit ganz böse 
aus mit der Geilheit in der Warenwelt. Die Jahre 1995 
bis 2000: ein Lustrum ohne Lust. 

Ringelpietz ohne Anfassen. 

Eine ganze Generation, betrogen um den Thrill, 
der den ungeplanten und (da hauptsächlich aus 
immer wieder urplötzlich umschlagenden bzw. um 
sich schlagenden, zynisch bewußtlosen Markterfor- 
dernissen hervorsprudelnden) unplanbaren Sexuali- 
täten der Popwelt einst aus allen Drüsen spritzte, in 
ihren ehrwürdigen Varianten käuflich, promisk, krank, 
cheap, schrill, camp, verstört, verkopft, überinsze- 
niert, schlammig, artifiziell, verrannt, verbohrt . 
Fehlanzeige, stattdessen: a) auf Seiten der Produk- 
tion, der Produkte und ProduzentInnen von Pop in Bil- 
dern, Stöhnlauten und Werbekampagnen eine allge- 
genwärtige, aber restlos homogenisierte, nach Papier 
schmeckende Sexualität, die sich so aufgerüstet und 
zugleich so schal wie nie zuvor ausnimmt, und 
b) auf der Seite der Rezeption, insbesondere der 
veröffentlichten, gedruckten, kritischen, wissenden: 
Finsternis. 


u RL/ — RICKY ELENTANO 


Wieso? Wollen mal so sagen: Als ich vor kurzem 
in einer Popzeitschrift (es ist wirklich ganz egal, wo, 
und man soll das Autorenduo, das den Satz verbro- 
chen hat, nicht durch Namensnennung dafür bestra- 
fen, daß da ein Denkfehler wenigstens auf dem rich- 
tigen Niveau von Fragestellungen passiert ist) den 
Stoßseufzer lesen durfte, die offensiv ausgestellte Kör- 
perlichkeit der vollschlanken Rapperin Missy Elliott 
habe den Frauen, deren Figur nicht Modeheftchen- 
normgerecht ist, Freiheiten verschafft, derer sich ent- 
sprechend un-model-artige Männerkörper leider noch 
nicht erfreuen dürften, da wäre ich vor Lachen fast 
verreckt. Kann mal jemand solchen immer noch auf im 
Kapitalismus zwar formell durchsetzbare, als antipa- 
triarchale Hebel aber völlig witzlose Forderungen wie 
Gleichheit der Geschlechter, Gleichberechtigung in 
der Repräsentation und andere universalistische 
Schnapsideen abfahrenden Pop-Intellektuellen sagen, 
daß Frauen eben nicht eine abstrakte Gleichheit brau- 
chen, mit möglichst vielen Freiheiten, die sie dann am 
besten gleich noch mit den Männern teilen, sondern 
die konkrete Ermächtigung, eigene, ihren Absichten, 
Unterdrücktheiten und Bedürfnissen Rechnung tra- 
gende Rechte, Errungenschaften, Politiken (von de- 
nen des Körpers bis zu denen der Arbeit) zu formulie- 
ren, zu erkämpfen und zu verteidigen? Ja, aber ... 
da fürchtet sich besonders der männliche Indie- oder 
sonstige Pop-Kavalier, da hat er Angst vor dem Ver- 
lust der Übersicht und fragt beklommen: Hieße das 
nicht, mit zweierlei Maß zu messen? Klar. Es ist aber 
doch nichts Banaleres als eben die dreimalverfluchte 
Aufgabe der Kritik von Repräsentation, gerade auch 
im Pop, in Genderdingen gefälligst mit mindestens 
zweierlei, wenn nicht tausenderlei Maß zu messen. 
Eines genügt nicht, denn das Eine, das identäre, das 
hegemoniale Prinzip ist, oh große Überraschung, im- 
mer durch den vieltausendjährigen Norm-Menschen 
bestimmt: anthropos, aner, I'homme, man, homo. 
Den Typen halt. 

Könnt ihr das mal fressen, liebe Denker, wenn es 
um dieses heikelste, komplexeste, privateste und zu- 
gleich (u.a. ja eben gerade dank Pop) öffentlichste 
Thema der sozialen Welt geht? Meßt endlich mal sy- 
stematisch mit zweier- und vielerlei Maß, vor allem 
ein bißchen historischer! Freilich tut das Pop selber 
heute auch nicht mehr — die mehrerlei Maße, mehrer- 
lei Rahmen, mehrerlei Angebote bleiben aus. Es ist 
alles, alles, alles dieselbe Scheiße, wohin man schaut. 
Aber warum? 


Das Jahrfünft der kalten Füße 


Nun, hier kommen wir, nach der simplen Anam- 
nese eines ungeilen Jahrfünfts und der längst fälligen 
Rüge für dummes Denken, zum etwas anspruchsvol- 
leren Teil dieses Aufsätzchens. 

Bitte anschnallen. 


Hintergrund 


Die Entgrenzungs-, lustvollen Kontroll- und Ver- 
schmelzungs-Angebote, die jede Popkultur, welche 
den Namen überhaupt verdiente, ihrem Publikum in 
der Vergangenheit machte, von den Gospel-geschul- 
ten, durch raffinierte Mikrofon-Verteilung im Studio 
erreichten, an befreites Stöhnen angelehnten beina- 
he-a-capella-Sensationen der PLATTERS bis zu den 
Unterleibserschütterungen, die ein Sound-System 
bewirken kann, verdankten ihre Wirksamkeit (oder 
»Glaubwürdigkeit«) immer der Tatsache, daß sie 
neben dem suggestiven Moment auch jedesmal den 
neuesten oder wenigstens absichtsvoll zweitneuesten 
Stand der Technologien mitverwaltete, die Körper 
verlängern, verändern, anders repräsentieren, neu 
zergliedern, ihnen neue Schemata zur Verfügung stel- 
len können. 

Das ist nicht mehr drin, weil sich die Mainstream- 
und ihre spiegelbildlich verwandte Underground- 
Unterhaltungssphäre des Pop im engeren, älteren Sin- 
ne, also Musik, Film, Video, Tanz etc., in hoffnungs- 
losem, ungeheuer entferntem Rückstand gegenüber 
den unzähligen Körpertechnologien befindet, die in 
anderen, sowohl katastrophischeren wie »fortschritt- 
licheren« Abteilungen der Reproduktionssphäre des 
Panik-Kapitalismus zur Verfügung stehen. Was geht, 
wird nicht im Pop älteren Zuschnitts mit seinen Hits 
und Images entschieden, sondern im Sport, in der 
Medizin, in der Pornographie, bei Video- und Compu- 
terspielen (denen dann das Kino schwerfällig hinter- 
herjapst), im Drogenkonsum und den Kommunika- 
tionstechnologien sowie vor allem in dem Bereich, 
der nur mit einem Bein in der Reproduktion, mit dem 
anderen aber fest in der Produktion verankert ist: der 
Wissenschaft, namentlich den Bio-, Repro- und son- 
stigen makromolekularen Technologien. Was der 
schmierige Philosophendarsteller Peter Sloterdijk in 
seiner berüchtigten 99er Sonntagsrede zum Thema 
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Gentechnik die »Anthropotechniken« genannt hat, 
findet heute überall früher, gründlicher und wegwei- 
sender statt als in der Popwelt. 

Diese reagiert nur noch: schwarze Männerkörper 
in Popvideos, von der in Pop-Intelligenzkreisen wohl 
etwas zu vorschnell als Heldin der Emanzipation 
gelobten, aber deshalb selbstverständlich trotzdem 
nicht weniger ausgezeichneten Entertainerin Missy 
Elliott bis zu den jüngsten Produktionen von PUBLIC 
ENEMY, müssen sich dem im Sport und der Sportarti- 
kelwerbung entwickelten Bild des sehnigen schwarz- 
en Riesen anbequemen, wenn sie noch was reißen 
wollen - ein Bild, das der britische Cultural-Studies- 
Wissenschaftler Paul Gilroy zurecht mit Leni Riefen- 
stahls Inszenierung der afrikanischen Nuba verglichen 
hat. Schwarze amerikanische Girl-Groups wie TLC 
oder BLAQUE sehen sich in einer Zeit, in der der 
(junge!) schwarze weibliche Körper mehr denn je den 
Mechanismen der Commodification Futter abgibt, 
gezwungen, den »bionischen« Techniken in ihrem 
Image, ihren Videos und Songs Rechnung zu tragen — 
wenn dabei kritische Impulse erhalten bleiben, wie im 
hervorragenden TLC-Video zu deren Song Unpretty, 
wo der Horror einer Silikon-Brustvergrößerung oder 
eines Lebens mit Bulimie drastisch abgebildet und mit 
einer fast an 70er-Jahre-Feminismen erinnernden Kri- 
tik des »Beauty-Terrors« verknüpft werden, stellt sich 
angesichts der trotzdem in allen relevanten Punkten 
der Schönheitsnorm entsprechenden Präsenz der drei 
Sängerinnen wenigstens noch ein möglicherweise 
reale Widersprüche realer Frauenleben fruchtbar 
machender Dissonanzeffekt ein. Meistens aber läuft 
es leider berechenbarer ab, z.B. wie bei den drei 
Mädchen von BLAQUE, die auf ihrer 99er-Debüt-CD 
Ivory, die beim Major-Label Columbia erschienen 
ist, erklären, das »B« in »Black« stünde sowieso für 
»Bionic«. 

Tatäschlich sind schwarze AfroamerikanerInnen 
genau das Produkt der brutalen »Züchtung« und 
»Auslese«, in der als Projektionen seiner dreckigen 
Fantasie sich ein »Anthropotechniken«-berauschter, 
obskurantistischer Schweinekerl wie Sloterdijk »ah- 
nungsvoll« und »mahnendk« suhlt. 

Im Techno wird die von der Droge du jour vor- 
gegebene Hirnchemie von der Musik heute schon 

weitgehend nur noch »illustriert«, und als Natur- 
wissenschaftlerin würde mich da höchstens interes- 
sieren, welche Wechselwirkungen zwischen den ent- 
sprechenden Substanzen und dem Hirngebiet, das 


das männliche Sexualverhalten mitprägt und bei den 
biologischen Geschlechtern verschieden ist, also der 
SDA (sexually dimorphic area), hier eventuell genutzt 
werden könnten, um der Normsexualität ein bißchen 
Ärger zu machen, wie das schon zu Hippiezeiten mit 
bestimmten Halluzinogenen ganz gut geklappt hat — 
LSD hat ingesamt doch bessere Menschen (und ein 
paar eher harmlose, verrückte Arschlöcher) hervorge- 
bracht als die Yuppie-Kokskultur der 80er. 

Immerhin machen sich Leute im Bereich elektro- 
nischer Musik noch eher Gedanken über dergleichen 
als die hoffnungslos obsoleten »Diskurse« anderer 
musikalischer Subkulturen, aber das schiere Heil er- 
warte ich von dorther auch nicht unbedingt, zumal 
das reine Verabschieden technologischer Ignoranz 
noch nichts Tolles heißen muß, wenn es (wie bei 
»Technodenkern« häufig) gleich wieder umkippt in 
eine Überschätzung, Hypostasierung und Feti- 
schisierung des Technologischen, die genauso reak- 
tiv und hilflos ist wie die mutwillige Blindheit der 
Rest-Popwelt. 


Mein Fazit aus allem oben Gesagten jedenfalls 
wäre dieses: Die nachgerade klassisch und müde 
gewordene Popkultur ist heute durch die weitgehend 
auf das Aufschnappen und folgenlose Weiterspinnen 
der Sexualpolitiken anderer gesellschaftlicher Felder 
beschränkte Deppenrolle ihrer Produzentinnen und 
RezipientInnen nicht mehr Schrittmacher und Stich- 
wortgeber für sei’s reaktionäre, sei’s emanzipative 
Körperpolitiken, sondern eher ein historisches Rudi- 
ment, ein evolutionärer Wurmfortsatz. 

Der Blinddarm des großen Bauchs der Gesell- 
schaft. 

Vielleicht hatte Karl Marx doch viel rechter, als er 
ahnte, und wir können das Zeug in seiner Gesamtheit 
wieder getrost »Überbau« nennen. Vorausgesetzt, wir 
vergessen dabei nicht, daß dieser Überbau, weil er so 
massiv und schwer ist, auf den ganzen Rest und vor 
allem die sogenannte Basis mit enormer Wucht und 
unfaßbarem Gewicht einen Druck ausübt, der sich 
noch immer und wohl noch lange, lange Zeit in Phä- 
nomenen wie Schönheitsterror, Fun-Sexismus, Norm- 
körpern, Verblödung, Ausbeutung, Elend und Neuro- 
sen niederschlägt, die alles andere als »geisterhaft« 
und »Überbau-flüchtig«, sondern höchst greifbare 
Grauenhaftigkeiten sind. 

Keine schönen Aussichten, die uns Herr Kapitalis- 
mus da bereitet? 
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Harte Mädchen 


Zum Umgang mit Klischees 


Wenn es weibliche Sprache gibt, 
dann muß sie sich, um sich zu 
konkretisieren, zu einer männ- 
lichen machen, d.h. man kann 
nichts darüber sagen, man kann 
sie nicht definieren. Daher ist 
es, auch wenn es ein weibliches 
Sprechen ist, letztlich doch 
wieder ein männliches Sprechen. 
Ich wüßte nicht, wie in einer 
männlich geprägten Kultur Weib- 


lichkeit überhaupt zu definieren 


wäre und schon gar nicht, wie 
jetzt weibliche ästhetische 
Produkte zu definieren wären. 
Elfriede Jelinek 


Christine Braunersreuther 


weinen nicht 


durch Popmusikerinnen 


Ja, wer weiß das schon, und wer glaubt es nur zu 
wissen und maßt sich an, eine Definition dessen zu 
konstruieren — oder auch nur aus Gehörtem zu über- 
nehmen und weiterzuspinnen —, was vielleicht, und 
das weiß wiederum niemand, überhaupt nicht exi- 
stent ist? Wer kann eine wertfreie Vorstellung vom 
Weiblichen und Männlichen an sich haben, sprich: 
Wer will sich so weit über sämtliche traditionell 
patriarchalen Erziehungsmuster hinwegsetzen und 
sich die unsichtbaren Kanülen, durch die menschlicher 
Körper und Geist mit Klischees angereichert wird, aus 
den Adern ziehen? Vor diesem Hintergrund erst kann 
die Frage gestellt werden: Wer, und darauf läuft dies 
hier hinaus, wer bestimmt, was männlich und weib- 
lich ist? Und um auf das Thema zu kommen: Was 
macht die Sprache — insbesondere die Sprache des 
Pop - zu einer männlichen? Wird sie nur deshalb als 
männlich empfunden, weil sie — und das ist in der 
Popmusik unwiderlegbar so — hauptsächlich von 
Männern gesprochen wird? 

Ein Mann kann in allem, was er 
tut, während die 
Frau sich etwas anmaßen muß, 


er selbst sein, 
so Elfriede Jelinek weiter. 


Muß die Frau das — und weshalb sollte sie das 
müssen? Wäre das nicht ein selbsttätiges Einschnüren 
in ein Korsett des Zwanghaften — egal ob das, was sie 
letztendlich tut, dem männlichen Handeln bzw. Spre- 
chen angepaßt ist oder gezielt dagegen wirkt? Und 
muß es überhaupt gezielt dagegen wirken, oder wird 
es nicht Ding der Handelnden oder der Sprechenden, 
sobald sie sich darin einbringt? 

Ergo: Weshalb sollten Frauen nicht einfach das 
machen können, was sie wollen? 


Girls just want to have fun. 


Cyndi Lauper 


Ja? Ist das wirklich alles, was Mädchen /Frauen 
wollen? 

Sicher, Spaß wollen sie auch und Slogans wie die- 
ser (auch ein von Herzen kommendes Ich find’ Dich 
scheiße von TIC TAC TOE kommt aus dieser Ecke) 
können gerade für jüngere Mädchen eine Hilfe sein, 
sich aus der, ihnen durch bürgerlich konservative 
Erziehung indoktrinierten, Rolle als brave und unter- 
würfige Frau zu befreien. Girl-Pop ist somit, so kom- 
merziell er auch oft vermarktet wird, in seinem Bei- 
trag zur Stärkung des weiblichen Selbstbewußtseins 
nicht zu unterschätzen - sofern die Konsumentinnen 
in ihrem Denken nicht beim »Fan-sein« steckenblei- 
ben, natürlich. 

Aber irgendwann wird jedes Mädchen/jede Frau 
feststellen, daß ihr der Spaß nur gar zu oft verdorben 
und ihre Freiheit doch recht eingeschränkt wird. 
Dies will und soll natürlich auch gesagt werden — und 
es soll so gesagt werden, daß es gehört und auch 
ernst genommen wird (letzteres ist gerade bei Girl- 
Pop nicht der Fall). Um dies zu erreichen, gibt es kein 
Patentrezept, das gleich mal voraus. Aber es gibt 
Möglichkeiten — auch und gerade in der männlich 
dominierten Popmusik. 


L 


Harte Mädchen weinen nicht 


Listen to female music! 
Notiz auf der CD MIASMA I 


Genügen kurze Notizen wie diese, um HörerInnen 
zum wirklichen Zuhören zu bewegen? Unsinnig, diese 
Frage überhaupt in den Raum zu werfen, denn natür- 
lich genügen sie nicht, und das wissen wir alle. 

Laut und hart sein — eine andere Idee, um nicht 
überhört zu werden. Wirkungsvoll, in kleinen Räu- 
men. Aber muß es immer die Gewalttour sein? Kann 
Radikales nicht auch in kleiner, leiser, schöner — ge- 
meinhin als romantisch bezeichneter — Musik daher- 
kommen? 

Kann es, aber zu schnell wird es in die Ecke 
»niedlich und harmlos« gestellt — ebenfalls Eigen- 
schaften, die dem Klischee »weiblicher Popmusik« 
ganz nebenher untergejubelt werden. 
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»All children, 
and many men are romantics.« 


most women 
Irving Babbit 


Grrr, diesen Satz vor leerem Hintergrund zu lesen 

tut der Feministin erstmal weh. Daß er der Promo zu 
der oben erwähnten CD Miasma / entstammt, der 
Titelzeile noch dazu, tut vermutlich noch ein bißchen 
mehr weh. Und wenn die MIASMA-Künstlerinnen 
Myra Davies und Gudrun Gut sagen, daß dieser Satz 
doch einfach wunderbar zu ihrer Platte passe, dann 
geht so mancher Feministin vermutlich das Messer in 
der Tasche auf. 
+ Aber halt, bitte wieder zuklappen, denn das kann 
frau mit gutem Gewissen tun. Denn Myra Davies und 
Gudrun Gut haben einen Weg gefunden, mit den 
weiblichen Klischees und dem Effekt der traditionell 
weiblichen Erziehung umzugehen und sie für sich 
positiv zu nutzen. Natürlich ist den beiden bewußt, 
daß Frauen nicht von ihrer Geburt an romantischer 
sind (und das macht Irving Babbit ja auch deutlich 
indem er sagt, alle Kinder seien romantisch), sondern 
nur dazu erzogen werden, näher an ihren Gefühlen zu 
stehen und diese auch zeigen zu können. Aber anstatt 
dies zu verdrängen oder gar zu verteufeln, betrach- 
ten die beiden dies als positive Eigenschaft. Deshalb 
kamen sie nach langen Diskussionen darüber, was 
Weiblichkeit in der Musik ausmache — und erkennbar 
weiblich sollte ihre Musik unbedingt sein —, zu dem 
Schluß, auf keinen Fall harte, noisy Musik produzieren 
zu wollen. Denn Männer seien nun einmal aggressiver 
— das ist so, rein statistisch, aber die Gründe hierfür 
sollen nun nicht erörtert werden — und könnten daher 
diese Aggressivität auch besser in Musik umsetzen, so 
Gudrun Gut. Kurz (mit verstecktem, aber doch er- 
kennbarem, verschmitztem Grinsen im Gesicht): »Ma- 
chos sein, das können halt Machos am besten«. Und 
sie muß wissen, was es mit noisy Musik auf sich hat, 
schließlich war sie Gründungsmitglied der EINSTÜR- 
ZENDEN NEUBAUTEN, stieg jedoch wegen mangeln- 
der Zeit für ihr eigenes Projekt MANIA D aus, bevor 
»das mit den Kettensägen auf der Bühne anfing«. 

O.K., nach langen Gesprächen waren sich Myra 
Davies und Gudrun Gut einig, daß es besser sei, eige- 
ne Fähigkeiten zu entwickeln, anstatt Männer nach- 
zuäffen. Doch das Nachdenken darüber, wie Weib- 
lichkeit in die Musik eingebracht werden könnte, hat- 
te damit kein Ende. Dazu kamen die beiden jedoch 
schnell, »denn wenn man sich über den Genderkon- 
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fliktt Gedanken macht, kommt man schnell auf sich 
selbst zurück«, so Gudrun Gut. Deshalb auch die Be- 
schreibung von MIASMA: »It is about stripping gen- 
der conflicts back to the war of the self.« Den innerli- 
chen Krieg, den Frauen zu kämpfen haben, vergleicht 
Myra Davies mit dem mentalen Kampf gegen Dro- 
genabhängigkeit. Hier ist es Kampf gegen die Droge 
des Traumes von einer wunderbaren Welt, der es der 
Träumerin jedoch schwer bis sogar unmöglich macht, 
in der wirklichen Welt als starkes, eigenständiges 
(weibliches) Individuum zu bestehen und sich durch- 
zusetzen. Dieser Krieg, und Myra Davies verwendet 
bewußt das harte Wort Krieg, sei der einzige Weg, 
sich aus den von der Gesellschaft angelegten Fesseln 
zu befreien und in authentischen Kontakt mit dem 
Leben und der Realität treten zu können. 


Miasma (griechisch »Befleckung«), 


nach früherer Annahme aus Ausdün- 


stungen aus dem Erdboden, aus 


Sümpfen, Leichen u.a. gebildete 
Stoffe, 


mien verursachen. 


die Infektionen und Epide- 
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Würden die beiden Frauen den Genderkonflikt 
nur mit sich selbst ausmachen, dann wären sie Teil 
einer Szene, die Gudrun Gut »die Blockflötenfrak- 
tion« nennt. »Frauen, die ihre kleine Musik für sich 
selbst machen und höchstens mal auf Frauen-Musik- 
festivals spielen«. Nein, ein bißchen künstlerische Re- 
flexion und Kritik müsse schon sein, betont sie. Und 
sollte jemand geglaubt haben, dies sei in einer schö- 
nen, leicht hörbaren Musik nicht möglich, so liegt sie/ 
er falsch. Denn wer sich jemals geprügelt hat (und 
davon kann sich ja wohl niemand ausnehmen) weiß, 
daß die fiesesten und wirkungsvollsten Schläge im- 
mer die sind, die von den GegnerlInnen nicht erwartet 
wurden. Also die, die von hinten kommen. Und genau 
da setzt MIASMA an. So wird etwa im Titel Lesson 2 
eine traditionelle Männerarie des (längst verstorbe- 
nen) Tenors Joseph Schmidt von Gudrun Gut in eine 
unglaubliche Endlosschleife geschickt, die sich ver- 
mutlich bis ins Grab des Sängers bohrt, um ihn darin 
dreimal rumzudrehen. 

Doch hauptsächlich dient die Musik der Ver- 
stärkung der teils Iyrischen, teils prosaischen Texte 
von Myra Davies. Die Kanadierin, die kurz nach der 
Wende Germanistik mit Schwerpunkt Romantik an 
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der Berliner Humboldt-Universität studierte, versteht 
es meisterlich, ihren Worten Leben einzuhauchen. In 
ihrer tiefen, weichen Stimme (»erotisch« ist das Wort, 
das dafür meist gebraucht wird) erzählt sie Geschich- 
ten, die — gerade durch die Intonation im Sprechge- 
sang - vordergründig belang- und harmlos scheinen. 
Doch sind in ihnen immer wieder, wie Krümel in 
einem flauschigen Bett, spitze Kommentare und kri- 
tische Bemerkungen versteckt. Oder sie heben sich 
den Überraschungseffekt bis zum Schluß auf, wie 
etwa in Bug. Ein Mädchen verstrickt sich darin in eine 
Gespräch mit einem pessimistischen Käfer, der ihre 
Wirkung auf die Welt heftigst anzweifelt - bis sie ihn 
mit einem Taschentuch platt drückt. Andere Texte 
wiederum brauchen noch nicht einmal diese Spitzen, 
da die Geschichte selbst genügend Ironie beherbergt. 
So zum Beispiel das Stück Tattoo, in dem ein Mann 
seine Stärke durch Selbstquälung zum Ausdruck brin- 
gen will. 
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»Mami beansprucht ihr Recht 
darauf, daß ich ihre Sklavin 
bin (das nämlich ist Liebe) .« 
Kathy Acker in Gegen die Welt vorgehen 


+ Ironie, Zynismus und Sarkasmus — sind das die 
Stilmittel, die von Frauen, die in ihrer Musik nicht 
draufhauen wollen, verwendet werden können? 

+ Natürlich können sie das, nur werden sie leider 
nicht immer verstanden. Diese Erfahrung mußte nicht 
nur die Schriftstellerin Kathy Acker machen, deren 
Bücher zum Teil nur in zensierter Fassung, zum Teil 
gar nicht gedruckt werden durften. Wie kritisch (vorei- 
lig kritisch) gerade Frauen mit dem Werk ihrer Ge- 
schlechtsgenossinnen umgehen, soll an folgendem 
Beispiel gezeigt werden. Es handelt sich um einen Text 
von Gudrun Gut, den sie 1980, lange vor Start des Pro- 
jektes MIASMA, für die Gruppe LIEBESGIER schrieb: 


Menstruationsblues 

Du bist alles, was ich habe auf der Welt. 
Du ermordest mich zum Frühstück 

mit Skalpell! 

Du bist alles, ich gebe es dir. 

Willst du es haben, mein dunkelrotes, 
dunkelrotes Menstruationsblut? 

Das ist gut. 

Bei jedem Tampon, den ich ziehe, 

denk ich nur an deine Liebe. 

Das ist gut. - 

Du bist alles, was ich habe auf der Welt. 
Du bist meine Welt, du bist meine Welt, 
denn du hast das Geld! 

(frei nach Peter Maffay) 


+ Dazu schrieb Cordula Becker in ihrem Aufsatz Die 
Diskriminierung der Frau in der neuen Musik: 


»Jetzt reicht's. -— Der Menstruationsblues ist für 
mich ein Symbol der Verhöhnung der Frau und 
der damit verbundenen spezifischen körperlichen 
und geistigen Eigenschaften. In offenkundiger 
Weise werden die Menstruationsschmerzen ver- 
niedlicht und sexuelle Hörigkeit als Mittel gegen 
Schmerzen indoktriniert. Der Mann, der da so 
selbstlos angehimmelt wird — mindestens dreimal 
heifst es: Du bis alles< — ist der Nutznießer intim- 
ster Bereiche der weiblichen Körperlichkeit ... Der 
Text, der Hörigkeit und Unterwerfung propagiert, 
ist betitelt auf »Menstruationsblues«. Ich für mei- 
nen Teil kann darin jedoch keinen Witz erkennen, 
bestenfalls einen schlechten.« 

Ich für meinen Teil kann darin auch keinen Witz 
erkennen — es steckt nämlich auch gar nicht wirklich 
einer drin. Ein Text, der von sexueller Hörigkeit und 
Unterwerfung erzählt, propagiert diese nicht automa- 
tisch. Seine Aussage läßt sich, sofern sie nicht so 
offensichtlich ironisch gemeint ist wie in dem völlig 
überzogenen Menstruationsblues, an Person und 
Umfeld der KünstlerInnen ablesen. (Die Ironie wird 
besonders durch den Verweis auf Peter Maffay deut- 
lich, der wohltätig Geld für ein alternatives Drogen- 
projekt in Hamburg zur Verfügung stellt — vielleicht 
genau das Geld, das er aus seinem »Nightclub« er- 
wirtschaftet hat.) 

Das Umfeld war und ist im Kreis der Genialen 
Dilletanten, in dem sich die Gruppe LIEBESGIER be- 
wegte, klar gesteckt und insbesondere bei Betrach- 
tung weiterer Projekte von Gudrun Gut hätte die 
Aussage klar sein sollen. Allein schon dadurch, daß 
sie Projekte in die Wege geleitet hat — denn wäre sie 
wirklich nur wild nach Männern gewesen, hätte sie 
sich mit einem Leben als Groupie begnügt und sich 
nicht mit Frauenbands auf die Bühne gestellt (bzw. 
hinters Schlagzeug gesetzt). 


MATADOR 


Me And A Gun. 


Tori Amos 
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Keine Angst, die liebe und romantische, rot- 
gelockte Schönheit wird nicht plötzlich anfangen, 
wild um sich zu schießen. Eine liebe und romantische 
rotgelockte Schönheit, das ist Tori Amos doch, oder? 
Zumindest wird sie als solche verkauft — und dagegen 
scheint sie nichts zu haben, sonst würde sie es nicht 
geschehen lassen. Aber eines hat Tori Amos dabei 
nicht aufgegeben: sie singt darüber, worüber sie sin- 
gen will — auch wenn ihre Texte dadurch den Ohren 
einer kommerziellen HörerInnenschaft nicht schmei- 
cheln. 

Das Stück Me And A Gun, in dem sie auf jeg- 
liche Instrumentierung verzichtet, ist ein sehr gutes 
Beispiel dafür. Sie singt darin von Vergewaltigung, 
von der an ihr geschehenen Vergewaltigung und den 
komischen Gedanken, die ihr dabei durch den Kopf 
gingen. »Yes, I wore a slinky red thing, does that 
mean I should spread for you, your friends, your 
father ...«, singt sie weiter — und spricht damit 
auf die, vergewaltigten Frauen so oft unterstellte, 
Provokation der Männer durch »aufreizende« Klei- 
dung an. Kritik übt Tori Amos dabei nicht, auch nicht 
in Texten anderer Lieder. Sie erzählt nur, aber die 
Intuition, diese Geschichten — zumeist von Frauen, die 
in Beziehungen unterdrückt werden — zu erzählen, 
kann kaum mißverstanden werden. 

Doch müssen nicht erst die Texte zerpflückt wer- 
den, um auf feministische Anliegen aufmerksam zu 
werden. Die auf der Rückseite der Platte Little Earth- 
quakes abgebildeten Knollenblätterpilze — bereits in 
der Medizin der Kräuterfrauen des Mittelalters galten 
sie als Phallussymbole negativen Inhalts — sprechen 
für sich und werden durch die Photos im Booklet in 
ihrer Aussage ergänzt. 

In der Musikpresse wurden diesen so offensicht- 
lichen Hinweisen auf inhaltliche Anliegen der Musi- 
kerin so gut wie nie Beachtung geschenkt. Inhalte 
unangenehmer Art verkaufen sich nun einmal nicht 
gut und werden deshalb in kommerziellen Medien 
so gut wie möglich verschwiegen. Den sogenannten 
»alternativen« Musikmedien, in denen über Inhalte 
gesprochen, beziehungsweise geschrieben wird, ist 
Tori Amos zu sehr Mainstream, um Diskussionen über 
sie zu starten. Und außerdem ist sie halt überhaupt 
nicht hip. 


Harte Mädchen weinen nicht 


Think, 
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| u Dana Bryant 


I’m a beauty? 


Wenn die Brooklyner Spoken-Word-Künstlerin 
Journalistinnen mit kessem Augenaufschlag diese 
Frage stellt, bleibt den meisten die Luft für eine ge- 
stammelte Zustimmung weg. Dana Bryant ist schön — 
und das weiß sie selbst ganz genau. Und sie weiß ihre 
Schönheit zu nutzen. Sie zieht die Blicke auf sich und 
genießt es, im Mittelpunkt zu stehen. Denn so weiß 
sie, daß nun niemand mehr das überhören kann, was 
sie zu sagen hat. Und sie hat eine Menge zu sagen — 
über das Leben als Frau, speziell als farbige Frau. Und 
alle sitzen da und staunen, daß eine so schöne Frau 
gar nicht dumm ist, wie man(n) das von schönen 
Frauen erwartet hätte, daß sie im Gegenteil genau 
beobachtet, was um sie herum passiert und dies, 
ebenfalls ohne Kritik zu üben, in klaren und vieles klä- 
renden Worten wiedergibt. 

Doch die Schönheit, mit der Dana Bryant koket- 
tiert - und hier ist dieser Ausdruck absolut positiv zu 
verstehen - ist relativ. Denn die grazile Farbige mit 
den Mandelaugen beeindruckt durch ihr Aussehen 
uns, das weiße mittelständische Publikum. Im Brook- 
Iyner Stadtteil Flatbush, aus dem sie stammt, hat sie 
sich als Teenager noch Hose und T-Shirt ausgestopft, 
um auf Parties zu gefallen. 


Die Frau ist in jeder Weise und 
auf jedem Gebiet negativ 
definiert. 

Elfriede Jelinek 


Soso. Und wer maßt sich an, Definitionen über 
etwas (etwas? nämlich Frau, das) zu konstruieren — 
oder auch nur aus Gehörtem zu übernehmen und wei- 
terzuspinnen -, das sich in keine definierten Normen 
pressen lassen kann und will, da es (oder vielmehr 
sie) abgesehen von den Geschlechtsmerkmalen ge- 
nau so viel gemeinsam hat, wie eben auch alle Men- 
schen zwei Augen und zwei Ohren und zwei Arme 
und zwei Beine haben? (Das haben Affen beispiels- 
weise auch.) 
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Können wir 

jetzt endlich mal 
über Musik 
Sprechen ...??!II 


Luka Skywalkers Tourtagebuch oder ein 
etwas zu lang geratener Leserbrief 


an Volker Marquardt und die Süddeutsche Zeitung 


Können wir jetzt endlich mal über Musik sprechen ...??!!! 


Lange hab ich mit mir 

gehadert. Soll ich einen Ar- 
tikel für die testcard schreiben, oder soll ich mir nicht 
doch lieber einen Zusammenhang suchen, der mir 
adäquater erscheint, wie z.B. ein Fanzine, das von 
Frauen produziert wird? ... Soll ich überhaupt schrei- 
ben? Schließlich bin ich eine Musikerin und Künst- 
lerin, also auf der Macherinnenseite. Nichtsdestotrotz 
hab ich mich natürlich mit den Artikeln, die über mich 
und all die anderen Frauen geschrieben worden sind, 
auseinandergesetzt, und war oft genug wütend dar- 
über und nur selten erbaut. Aber warum zum Teufel 
ist das immer noch so im Jahre 10 nach dem Rrrriot? 
Liegt es tatsächlich daran, daß immer noch nur Män- 
ner schreiben und sie immer noch nichts dazu gelernt 
haben? Nichts gelernt von Clara Drechsler, die mit 
ihrem Menstruationsblut Wörter, die frau nicht in den 
Mund nehmen sollte, aufs Papier gekotzt hat? Nichts 
gelernt von den Grethers, die begeisterndes Fantum 
zu Papier brachten? Waren es einfach zu wenige, 
war es zu unnormal, zu außerordentlich? Irgendetwas 
sollte passieren, und man sollte seinen Teil dazu bei- 
tragen, daß sich etwas ändert. Wir sollten endlich an- 
fangen, über Musik zu schreiben und unsere eigenen 
Definitionen liefern. 

Aber wo anfangen? Zuviel Brast hab ich in mir, 
als daß ich jetzt plötzlich ganz cool anfangen könnte, 
über Musik zu schreiben, einfach so, als wenn nichts 
passiert wäre, bzw. als wenn was passiert wäre. Das 
ist ja gerade das Problem, nichts ist passiert seitdem 
all die Claras und Grethers mehr oder weniger fru- 
striert aufgegeben haben, da kein Lerneffekt eingetre- 
ten ist. 

Und genau diesen Brast sollte ich mir erstmal von 
der Seele schreiben, sagte ich mir, und tat es einfach: 

Schon einmal wurden TOP TEN von Volker Mar- 
quardt für einen Artikel in der taz interviewt. TOP 
TEN ist ein Zusammenschluß von neun DJs, ein Netz- 
werk sozusagen und strictly female. Als ich anfing, 
Platten zu legen, träumte ich immer von Netzwerken 
ä la G-POINT aus Berlin. Hatte ich gerade das fiese 
Rockbusiness hinter mir gelassen, um als Ionesome 
Cowgirl hinter den Desks zu stehen, wehte mir ein 
noch härterer Ignoranzwind entgegen, als ich bis dato 
jemals erlebt hatte. Also organisierte ich Partys, auf 
denen nur female DJs, meine Freundinnen sozusagen, 
auflegten, und wir rockten schwer das Haus, sag ich 
euch. Nach kurzer Zeit machte sich bei mir der un- 
ausweichliche Erschöpfungszustand breit, schließlich 


bekam ich nie Geld für meine Bemühungen und es 
war 'ne Menge Arbeit, solche Partys zu organisieren. 
Marga Glanz registrierte das und initiierte dann das 
erste Treffen von weiblichen DJs in Hamburg, um 
zu überlegen, ob wir nicht was zusammen machen 
könnten. 

TOP TEN wurde aus der Taufe gehoben, wir 
schrieben Infos und Konzepte, nahmen uns gegen- 
seitig zu DJ-Gigs mit, übernahmen den Freitag im 
Golden Pudel Club, organisierten Partys, auf denen 
1000 Leute bis in die späten Morgenstunden immer 
noch nicht den Hals vollkriegen konnten, tourten bis 
in die Schweiz, und wir gaben natürlich auch Inter- 
views. In der Zeit kam unser erstes Interview mit Vol- 
ker Marquardt zustande. Ungefähr zwei Jahre später 
sollte er dieses Gespräch als Grundlage für den Artikel 
in der Süddeutschen am 27.3.99 benutzen, ohne 
sich nochmal die Mühe zu machen, neue Informatio- 
nen einzuholen. Wie man bekanntlich weiß, kann in 
ein oder zwei Jahren so einiges passieren, so auch bei 
TOP TEN. Nur ein kleines Beispiel: Wir hatten uns 
schon seit drei Monaten aufgelöst! 

Wie auch immer, der Artikel war leidlich gut, frau 
hat ja garnicht so große Ansprüche. Eine kleine Be- 
standsaufnahme von der derzeitigen Situation in Ham- 
burg und ein bißchen Geschichte über weibliche DJs. 

Aber dann wendet er sich den PATINNEN zu. 
Zwei Frauen aus Hamburg, Donna Neda und Donna 
Maya, sind jeweils auf House und Drum’'n Bass spe- 
zialisiert. Ihre erste gemeinsame Platte heißt Murder 
Beats Vol.l (s.a. Plattenkritik in diesem Heft.) 


»Manche Frauen hat der Kampf um 
die wenigen DJ-Plätze hart gemacht. 
Als die Patinnen ... begannen sie eine 
veritable Vendetta gegen Kollegen. 
Auf ihrem Debütalbum berichten 

sie von ihrem blutigen Kampf, der 

sie zur »most powerful crime family 
behind the turntables« gemacht habe. 
Nach dem Vorbild der Mafia wollen 
sie zu düsterem Drum’n’'Bass alle 
offenen Rechnungen begleichen. Kaum 
verschlüsselt tauchen im Booklet der 
CD die Adressaten auf: DJ-Kollegen, 
alles Männer.« 


Das sollte einem doch die Sprache verschlagen, han- 
delt es sich bei dem Autor doch um einen erwachse- 
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nen und, soweit ich weiß, nicht komplett unterbelich- 
teten »Schreiberling«. Plötzlich verliert er jeglichen 
Humor, und meint, das Konzept »Mafia«, das bei den 
PATINNEN bis ins Letzte konsequent durchgehalten 
wird, wie z.B. Respekterweisungen vor denselben, so- 
wie auch Exekutionen, ernst nehmen zu müssen. Ein 
uraltes Kunstkritiker-Fettnäpfchen, wenn die Kunst 
mit der Realität vertauscht wird. Plötzlich verliert der 
Beobachter die Objektivität, wird zum Subjekt, fühlt 
sich angegriffen. Das passiert leider sehr oft, wenn es 
um weibliche Künstler geht. 

Obwohl, eigentlich sollte frau sich langsam aber 
sicher an solche Ausfälle gewöhnt haben. Das Thema 
»Frau im Musikbusiness« ist ja schließlich schon 
ein paar Jahre auf dem Journalistenmarkt. Trotzdem 
scheint mir die Zeit noch nicht lang genug zu sein, 
sonst müßte doch mittlerweile ein gewisser Lerneffekt 
eingetreten sein. 

Ich erinner’ mich immer wieder »gerne« an mein 
erstes Interview, schlappe sieben oder acht Jahre muß 
das jetzt her sein. Zu dieser Zeit hatte ich diese All- 
Girl Band namens PALE BISKIDS. Wir hatten gerade in 
Eigenregie unsere erste Single gepreßt; 500 zitonen- 
gelbe 7” mit selbstgebastelten Covern und wir waren 
mächtig stolz darauf. Also gingen wir zu diesem Jun- 
gen, der ein ebenso selbstgebasteltes Fanzine heraus- 
brachte, und gaben unser erstes Interview. Es wäre 
wirklich zum Schreien komisch, wenn es nicht so tra- 
gisch gewesen wäre, aber der Junge fragte uns circa 
zehnmal hintereinander, wie es denn so wäre, als 
Frau auf der Bühne zu stehen. Wir gingen darauf ein, 
schließlich war es für uns das erste Mal, daß wir uns 
überhaupt mit dem Thema »Frau auf der Bühne« be- 
schäftigten. Ehrlich, wir hatten uns da keine Gedan- 
ken drüber gemacht, warum auch! Aber offensichtlich 
brachten wir für ihn keine befriedigenden Antworten 
zustande, weil er auf dem Thema herumritt, bis uns 
schließlich der Kragen platzte. Und wir hatten uns 
wirklich Mühe gegeben. Über Musik haben wir dann 
eigentlich garnicht mehr geredet, das interessierte 
den Interviewer wohl auch nur peripher. 

Leider hat sich das in den folgenden Jahren nicht 
so richtig weiterentwickelt. 

Es gab natürlich Ausnahmen, wie z.B. Michael 
Ruff, der zeitweise einfach Fan von unserer Band und 
ihrer Musik war, und den das überhaupt nicht interes- 
sierte, was für ein Geschlecht wir mit uns herumtra- 

gen. Das äußerte sich dann so, daß man höchstens in 
einem Nebensatz erfuhr, daß wir eine Girl-Band sind, 


manchmal wurde das erst klar, wenn ein Foto von uns 
abgedruckt wurde. 

Selbst Jahre später, als ich mit der LP von meiner 
Band BRÜLLEN auf Interviewtour war, erblödeten sich 
doch so einige Journalisten, mich zu fragen, wie ich 
mich auf der Bühne/in der Band so fühle. Mal ange- 
nommen, man ließe nur für den Bruchteil einer Sekun- 
de die logische Gegenfrage zu, müßte eigentlich jeder 
vor Scham im Boden versinken. Über meinen Part als 
Bassistin und Drittel dieser Band wurde oft nur gere- 
det, weil Christof, mein Bandkollege, darauf bestan- 
den hat. Ich will mich ja gar nicht beschweren, später 
hab ich dann in den jeweiligen Artikeln über unsere 
Band noch oft genug gelesen, daß ich keinen schlech- 
ten Job am Bass gemacht habe, und massenweise 
Komplimente eingesackt. Aber sich face to face damit 
auseinanderzusetzen, scheint nach wie vor ein Pro- 
blem zu sein. Übrigens, es wird niemanden wirklich 
wundern, aber ich möchte es trotzdem erwähnen, daß 
von den circa zwanzig Gesprächen, die wir mit Musik- 
journalisten geführt haben, nur eins mit einer Journa- 
listin war. 

Zurück zu Volker Marquardt und der Süddeut- 
schen. In dem Absatz, der den Artikel beschließt, 
beweist er nochmal, wie gründlich er das Konzept der 
PATINNEN mißverstanden hat, indem er einfach alles 
unter »Männerhass« subsumiert und dabei noch mal 
flux eine DJ-Kollegin auf seine Seite zieht, um sei- 
ner These Nachdruck zu verleihen. Zitat: »Einen der- 
artigen Männerhass kann auch Babara Hallama ... 
kaum nachvollziehen.« Gleichzeitig aber versucht er 
sich als kompetenten Ratgeber aufzuspielen, Zitat: 
»Dabei richtet sich ihr Zorn im Grunde gegen die 
falschen. Denn die Entscheidungen werden auf 
einer ganz anderen Ebene getroffen: bei den Be- 
treibern respektive den Besitzern der Eliteclubs.« 
Aaaaaaha! Danke Volker! 

Ich will die Betreiber allermöglichen Schaltstellen 
weiß Gott nicht in Schutz nehmen, die machen sich 
oft genug in die Hose, wenn sie Frauen engagieren 
sollen. Aber Volker, nun frage ich dich, bist du von 
Kollegen schon mal so richtig amtlich gelinkt wor- 
den? Hast du schon des öfteren erlebt, daß du was 
für sie tust, und sie dich geradezu methodisch verges- 
sen, wenn sie etwas für dich tun könnten? Gerade im 
Bereich Musik, egal ob Bands oder DJs — du bist auf 
funktionierende Netzwerke angewiesen. Wie du mir, 
so ich dir, hilfst du mir, helf ich dir. Wenn das nur ein- 
seitig funktioniert, bist du aufgeschmissen. Ich sag’s 


Können wir jetzt endlich mal über Musik sprechen ...??!!! 


ungern, aber nicht ohne Stolz, mit Frauen passiert mir 
das fast nie, mit Männern leider viel zu oft. 

Dann noch ein paar Anekdötchen zum Thema 
Respect, welches ja auch DIE PATINNEN behandeln: 

Kommt ein Typ während deines Gigs auf die Büh- 
ne, will auch Platten auflegen, jetzt sofort, und zwar 
mit deinen Platten. 

Du schließt eine Anlage komplett an, zum Schluß 
kommt der Techniker an und will dir erklären wie der 
Crossfader funktioniert. 

Du gestaltest mit einem Kollegen einen Club- 
abend, und am Ende realisierst du, daß er doppelt so- 
viel Gage bekommt wie du. 

Ein Mixer kommt während eines Konzertes, in- 
mitten eines Stückes, auf die Bühne und will deinen 
Bassamp leiser drehen, weil er der Meinung ist, du bist 
zu laut. Ein anderes mal dreht der Mixer den Bassamp 
einfach aus!!! 

Stagehands stellen die gesamte Backline auf die 
Tanzfläche, während du verzweifelt versuchst, dem 
Rockpublikum mit Housemusik den Horizont zu er- 
weitern. 

Eine Schlagzeugerin baut ihr Set auf und probiert 
ein bißchen darauf rum, kommt der Techniker an, und 
fragt sie, wo der Schlagzeuger ist. 

Du versuchst deine Party in der lokalen Szenezei- 
tung anzukündigen, ein Tagestip wird mit der Begrün- 
dung abgelehnt, daß diesen Monat schon eine Ver- 
anstaltung läuft, auf der Frauen auflegen. 

Du bist als Diskussionsteilnehmerin und DJ zu 
dem Thema »Feminismus und Clubkultur« eingeladen, 
erfährst erst am gleichen Abend, daß du direkt vor der 
Diskussion vor 200 Leuten, für circa 20 Minuten an 
den Plattentellern dein »Können« beweisen sollst. Als 
du dieses ablehnst, wirst du von den Veranstalterin- 
nen vor die Möglichkeit gestellt, mit den »Jungs« zu 
reden die nach der Diskussion den Rest der Nacht das 
Haus rocken sollen. Diese, vor deine Problematik ge- 
stellt, sagen, Originalzitat: »Wir können nicht weniger 
als 2 Stunden pro Nase auflegen, da kommt man ja 
sonst nicht in Stimmung, deswegen können wir dir 
keine Zeit abgeben ... Du verlangst eine devote Hal- 
tung von uns, wir lassen uns nicht unterbuttern«. Und 
so weiter und sofort, ich könnte diese Liste endlos 
weiterführen. 

Hallo Volker, ich hab noch eine Frage an dich: 
Kannst du dir vorstellen, daß ich mir ganz fest vorneh- 
me, dem nächsten Typ, der sich sowas bei mir erlaubt, 
ganz einfach die Eier abzureißen? 


Ok, genug gesplattert. Dafür noch einen ganz 
heißen Tip aus Luka Skywalkers Knigge für den Um- 
gang mit DJs. Respect ist, wenn sich Mann, nach 
einem Gig von dir ganz höflich bedankt, für den 
netten Abend und die gute Zeit, die er mit dir gehabt 
hat. Das passiert mir zum Glück ziemlich häufig in 
meiner Residenz im Golden Pudel Club. Wenn dem 
nicht so wäre, hätte ich mir sicherlich schon eine 
Knarre gekauft ... 

So weit so gut. Volker sitzt jetzt im Zweifel bleich 
und zitternd vor diesem Artikel und traut sich nicht 
mehr vor die Tür. 

Wenden wir uns also Barbara Hallama zu, eine 
brillante DJ mit langjähriger Erfahrung aus dem le- 
gendären Ultraschall zu München. 


»Gerade Frauen, die mit dem Auflegen 
anfangen, scheitern häufig erst 

mal an der Spezialwirtschaft-Hürde 
und halten dies für eine Geschlech- 
terhürde. Diese Hürde überwindet 
man nicht mit weiblichen Netzwerken, 
sondern mit dem Glauben an die 
Musik.« 


Es widerstrebt mir zutiefst, als Frau eine Frau 
öffentlich zu kritisieren, aber da strotzt mir doch ein 
bißchen zuviel Unreflektiertheit entgegen. Allerdings 
ist auch hier eine gehörige Portion Skepsis gegenüber 
dem Autor angebracht. 

In dem Artikel von Volker Marquardt sind für Bar- 
bara nicht die Netzwerke, sondern der Glaube an die 
Musik (sounds fucking religious to me), der musika- 
lische Background und die Technik der Schlüssel zum 
Erfolg. Und all das sei ja schließlich geschlechterunab- 
hängig. 

Wenn das geschlechterunabhängig ist, dann ist 
alles, aber auch wirklich alles geschlechterunabhän- 
gig, und das einzige, was geschlechterabhängig ist, 
ist das Geschlecht, welches wir am Körper tragen. 


Leider sind wir noch lange nicht so weit, und ich 
ärgere mich schwarz, wenn mir auf beiden Seiten der 
Geschlechter so viel Ignoranz entgegenweht. Glaub 
mir Babara, man tut sich nichts Gutes damit. 

Mit äußerster Genugtuung las ich letztens im 
Flyer das Interview mit Kemistry und Storm, den gro- 
ßen Heldinnen des »Feminismus, was soll denn das 
sein?«, indem sie behaupteten, doppelt so gut sein 
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zu müssen wie ihre männlichen DJ Kollegen. Yes! 
Eine weitere Ikone der Ignoranz vom Sockel gestürzt. 
Herzlichen Glückwunsch an Kemistry und Storm. 

Als Kemistry kurze Zeit später bei einem Auto- 
unfall ums Leben kam, konnte ich, in meiner tiefen 
Trauer, nicht umhin, mich zu fragen, warum es nicht 
Sven Väth oder Westbam getroffen hat. 

Zurück zu Barbara. Hast du Dir schon mal über- 
legt, warum man Dir nur 50,— DM zugesteckt hat 
(sounds fucking, großer Onkel gibt der kleinen Babsi 
‘nen Lolli to me) obwohl 600 Gäste kamen? Außer- 
dem, was ist mit dem ach so reinen »Glauben an die 
Musik«, wenn Du diesen Artikel liest? Fällt Dir was 
auf? Kein Wort über die Musik, Null, Njet, Niente, 
gibts nicht, gestrichen, einfach nicht vorhanden. Hast 
Du jemals einen Artikel über Dich gelesen, in dem 
es ausschließlich um die Musik ging, und nur über 
die Personalpronomen klar wurde, daß es sich bei 
Dir um eine Frau handelt? Ich erlaube mir in Deiner 
Abwesenheit für Dich zu antworten: Niemals! Es geht 
nie um die Musik, sondern immer nur um dein Ge- 
schlecht. Du wirst nur deshalb interviewt, weil Du 
eine Frau bist. Du kannst Dir den Mund fusselig reden 
über Musik, hinterher wirst Du immer den gleichen 
Dreck zu lesen bekommen. Auch hier gibt es, wie 
damals mit Michael Ruff, eine glorreiche Ausnahme 
namens Christof Schreuf. Er hat es geschafft, in der 
taz ausschließlich über Musik zu schreiben und mein 
Geschlecht schlicht und simpel einfach nicht zu erwäh- 
nen. Vielleicht kennst auch Du die eine oder andere 
Ausnahme, aber Du wirst zugeben müssen, daß fast 
immer das Gegenteil der Fall ist. 

Der Artikel von Volker endet mit einem Zitat von 
Barbara Hallama, das mir schier die Sprache verschla- 
gen hat: »Ein DJ-Set ist doch keine Politveranstal- 
tung. Man kann doch keine schlechte Musik spie- 
len, nur um die Quote zu erfüllen.« 

Uuuups! Wenn z.B. der Erwerb oder Nichterwerb 
einer U-Bahnkarte, der Kauf eines Neger- versus 
Schokokusses und das Wort »Schachern« in Zusam- 
menhang mit Juden politisch ist, wie kann dann die 
Frage, welchen Plattenladen man frequentiert oder 
wem man Interviews gibt, unpolitisch sein? On Top 
auch noch die Königin der ganzen Unternehmen, 
nämlich das DJ-Set als unpolitisch zu bezeichnen, 
scheint mir doch mehr als fragwürdig. In meinem 
DJ-Set gibt es eine Quote, und zwar eine Männer- 
stimmenquote, und mein DJ-Set ist gut!!! Ich mache 
Politik, wenn ich gehe, stehe, rede und Musik mache. 


Wie frau schon seit den 70ern weiß, ist das Private 
politisch, und das gilt auch heute noch, leider! Zuge- 
gebenermaßen kann frau diesen Slogan in den 90ern 
mit ein paar Abstrichen versehen, frau macht sich 
das Leben auch so schon schwer genug. Wenn ein ge- 
konnter Augenaufschlag immer noch einige Dinge 
vereinfacht, soll das nicht mehr unser Problem sein, 
aber wie zum Teufel wollen wir denn etwas verän- 


Ich mache Politik und setze Statements, wenn mir Ty- 
pen beim Gig blöde und respektlos kommen - ich bin 
mir sicher, daß auch Du, Barbara, das von Zeit zu Zeit 
nötig hast. 

Und jetzt wird's richtig interessant. Ich kann die 
ganzen Kemistry und Storms und Barbara Hallamas 
verstehen, mit ihrer Angst, als verknöcherte, oder gar 
frigide (schlimm genug, daß es dieses Wort überhaupt 
noch gibt) Emanzen abgestempelt zu werden. Hab ich 
doch selber so einige Jährchen im Musikbusiness ver- 
bracht, bis es mir dann endlich zu bunt wurde, und ich 
meine Musik als Kunst nicht mehr aus der Politik her- 
aushalten konnte und wollte. Es ist mir nicht leicht 
gefallen, zu verstehen, daß die Emanzipation beim 
Mann immer noch in den Kinderschuhen steckt, und 
wir Frauen nach den 70ern erst einmal eine Ver- 
schnaufpause brauchten. Aber das Potenzial und 
das Bedürfnis ist da. Das habe ich ganz deutlich auf 
der »Berlin Beta«, einer Musikmesse in Berlin, im Au- 
gust ‘98 gespürt, als ich mit einigen anderen Frauen 
öffentlich über »Feminismus und Clubkultur« disku- 
tiert habe. Die Diskussion selber ist schwer in die 
Hose gegangen, so waren wir auf einige, zum Teil 
mittelalterliche Argumente überhaupt nicht vorberei- 
tet. Über den »Tip« eines mittelalten Herren (sinnge- 
maß): »Wir sollen uns doch nicht so stressen, zu Hau- 
se bei der Familie ist es doch viel gemütlicher«, will 
ich mich hier gar nicht erst auslassen. Nur soviel dazu, 
wenn ich mich im Vorfeld nicht so schrecklich hätte 
aufregen müssen (s.o. in der Textstelle »Anekdötchen 
zum Thema ...«), und über das selten dämliche Voka- 
bular wie z.B. »devote Haltungen« von männlichen 
DJs gegenüber weiblichen DJs hätte auseinanderset- 
zen müssen, wäre ich wahrscheinlich aufgesprungen 
und hätte dem Idioten ganz einfach die Fresse poliert. 
So blieb ich einfach sitzen, kämpfte mit aufwallenden 
Herzrhythmusstörungen und dachte, das kann doch 
alles nicht wahr sein! Bald darauf fühlte ich mich von 
der Eckkneipe direkt in eine teetrinkende Lilalatz- 
hosen-Frauenselbsthilfegruppe versetzt, als ein junger 


Können wir jetzt endlich mal über Musik sprechen ...??!!! 


Mann das Wort ergriff: »Ihr redet die ganze Zeit von 
Netzwerken und der damit verbundenen Macht, die 
ihr dadurch zur Verfügung hättet. Ist euch gar nicht 
klar, daß Macht kapitalistisch und patriachalisch ist?« 
Auch an dieser Stelle war ich sprachlos und ich konn- 
te nur sowas stammeln wie »Ist das nicht ein bißchen 
viel verlangt für eine Frauengeneration? Eins nach 
dem andern, wenn wir die Macht gleichmäßig aufge- 
teilt haben, können wir uns ja um die Abschaffung 
des Kapitalismus zusammen kümmern.« Daraufhin 
ging ein Murmeln durch den Saal und ich hörte Fetzen 
wie »Ach Gott, die Armen« und »Nun sind sie wieder 
die Opfer ...«. 

Trotz dieses Desasters sind danach etliche Frauen 
zu mir gekommen und haben mir gratuliert für den 
Mut, das eine oder andere endlich mal ausgesprochen 
zu haben. Viele hatten schon den Glauben daran ver- 
loren, daß so etwas wie Feminismus überhaupt noch 
existiert, geschweige denn im Musikbusiness. 

Nichtsdestotrotz, gestehe ich, manchmal zu sehr 
die negativen Seiten zu sehen und zu sehr eine Art 
Opferhaltung zu repräsentieren, wenn ich mir später 
alles nochmal durch den Kopf gehen lasse oder über 
mich lese. Das ärgert mich dann immer, weil ich für 
meinen Teil weiß, daß ich weder verknöchert noch 
frigide bin und durchaus etwas Humor besitze. Selbst 
ich glaube an so etwas wie Musik. Ich habe die Musik 
als Ausdrucksmittel nicht gewählt, um damit Politik 
zu machen, sondern bin über die Musik wieder zur 
Politik zurückgekommen. Ich liebe Musik, und manch- 
mal denke ich, daß ich ohne sie nicht leben könnte. 
Trotzdem hätte ich einfach Schwierigkeiten, morgens 
in den Spiegel zu gucken, wenn ich mir das Leben so 
leicht machen und nicht ständig irgendwo einen Auf- 
ruhr verursachen würde, um »unsere Sache« zu ver- 
treten. 

Ich komme dem Mysterium, im Interview eine 
positive Grundhaltung zu vermitteln, immer näher. 
Ich verwende jetzt mehr Zeit darauf, klarzumachen, 
daß es mir in erster Linie um die Musik und den Spaß 
dabei geht. Früher bin ich davon ausgegangen, daß 
das die Voraussetzung dafür ist, Musik zu machen. 
Mittlerweile betone ich das alles nochmal extra zum 
Mitschreiben. 

Aber frau muß schwer auf der Hut sein. Ist es mir 
doch erst letztens mit Marianne Wellershoff vom 
Spiegel passiert, daß wir wirklich ein sehr nettes 
Gespräch hatten, und sie mir den Artikel für das Buch 
Die widerspenstigen Töchter. Für eine neue 


Frauenbewegung (KiWi), sogar vor Abdruck zu 
lesen gab, was sehr ungewöhnlich ist. Ich war sehr 
froh darüber. Der Artikel war gut, aber am Ende hatte 
sich ein wahrer Klopper darin versteckt. Sie war extra 
nochmal in den Golden Pudel Club gekommen, um 
mich auflegen zu hören, hat dort fleißig mitgeschrie- 
ben und beobachtet. Und dann Padautz, Fehler von 
mir! Ich sagte ihr, daß sie heute nicht meinen besten 
Tag erwischt hatte, ich mich nicht so gut fühlte, weil 
ich meine Periode bekommen habe, sozusagen von 
Frau zu Frau. Das las ich dann eins zu eins in dem 
Artikel wieder. Ich sagte ihr, daß mir das nicht gefällt 
und sie meinte: »Wieso, das stimmt doch!«. Ja, klar 
stimmt das. Aber hier gehts um Politik, und nicht 
darum, ob ich Unterleibskrämpfe habe. Ich lasse mich 
ungern auf meinen Unterleib reduzieren, selbst wenn 
er mir das Leben 2-3 Tage pro Monat schwer macht. 
Man stelle sich die Folgen vor, da verhaut frau einen 
Mix und schon hat sie ihre Tage, oder was?! Später, 
als das Buch erschienen war, blätterte ich neugierig 
meinen Artikel nach, und las einen faulen Kompromiß 
dessen, was wir besprochen hatten: »... und dann 
holpert der Übergang doch. Ärgerlich. Ich habe 
Bauchschmerzen, sagt Luka, und ich fühl mich 
schlapp heute ...« Man muß wirklich aufpassen wie 


So, jetzt ist es raus. 

Daß einige Frauen auch gleich ihr Fett weg ge- 
kriegt haben, liegt wohl daran, daß es für uns auf der 
einen Seite immer so eine frickelige Gratwanderung 
ist zwischen Beschwerde (also Opferhaltung) und 
dem Bedürfnis, auf der anderen Seite cool zu bleiben, 
sowie gleichzeitig einer ganzen Armee von Wichsern 
in den Arsch zu treten. Diese Gratwanderung ist nicht 
selbst gewählt, sondern produziert, unter Gender- 
aspekten hochinteressant, und verlangt eine ernst- 
hafte Auseinandersetzung. Die größtenteils platte 
und dumme Art, mit der sich Journalisten an dieses 
Thema heranmachen, ist katastrophal und rückwärts- 
gewandt. Fast könnte man sie mit kindlicher Neugier 
beschreiben. Das Problem ist nur: Hier handelt es sich 
um Männer mittleren Alters, denen diese Thematik 
nicht neu seien dürfte. 


Jetzt habt Ihr endlich schwarz auf weiß, was Ihr 
immer von mir wissen wolltet. Können wir jetzt mal 
endlich anfangen, über die Musik zu reden ?!!! 

S.a. in diesem Band, Plattenkritiken zu den VER- 
MOOSTEN VLOTEN und den PATINNEN Teil I 
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Nicht schlecht 


für eine Frau 


Klischees, Rollen, 
Erwartungen und 
Erfahrungen von Frauen 
als Produzentinnen 

von elektronischer Musik 


Warum es so wenige weibliche DJs gibt, 


wissen wir ja inzwischen, weil nämlich — und das 
ist eine wunderbare Erkenntnis, welche einem die 
biokapitalistische Lebenswelt, ob gewünscht oder 
nicht, immer wieder überraschend, dann aber mit 
schonungslos impertinenter Offenheit, egal, ob in Pri- 
vat-Club, Spezi-Plattenladen oder Feier-Gartenlaube, 
um die Ohren streichelt — weil nämlich Frauen einfach 
keine Plattencases heben und tragen können. 
Kein Witz, derartig tiefgründige Überlegungen zum 
State-Of-The-Unterrepräsentations-Art von Frauen im 


DJ-Bereich werden im Jahre 2000 immer noch liebens- 
würdig von Mann zu Frau vermittelt, wie uns glaub- 
haft mitgeteilt wurde. Wie aber sieht es mit der Her- 
stellung von elektronisch produzierter Musik aus, der 
Handhabung von Computersoftware, der Bedienung 
von Knöpfen, Verkabelungen und Schaltern, dem Wis- 
sen um Effektwege, Monitoring, Cut and Paste, Re- 
Edit und so weiter? Alles keine Optionen, bei denen es 
um irgendwelche schwachsinnigen Neandertal-Mus- 
kelkraft-Demonstrationen geht, sondern um Verständ- 
nis, Abstraktionsvermögen und Strukturdenken. War- 
um, so die Kernfrage unserer Überlegungen, über die 
wir ständig bei unseren Exkursionen in elektronische 
Musik und zugehörige Lebenswelten stolperten, gibt 
es so wenige Produzentinnen in diesem Bereich? 

Die in den letzten Jahren zunehmend intensiver 
und auch kritischer geführte Diskussion über Popmu- 
sik und Popkultur — dem wichtigsten, da omnipräsen- 
ten und nicht zuletzt umsatzstärksten kulturellen 
Medium der Zeit — nimmt sich seit geraumer Zeit auch 
der Untersuchung von geschlechtsspezifischen The- 
men innerhalb dieses Feldes an. In vielen Bereichen 
der Popmusik, gleich ob Produktion oder Distribution, 
d.h. gleich ob als DJ, Künstlerin und/oder Arbeiterin 
in der Kulturindustrie bzw. im kulturellen Dienstlei- 
stungssektor, spielen Frauen seit langer Zeit eine un- 
tergeordnete Rolle, bzw., wenn keine marginale, so 
doch eine bestimmte, meistens von Männern definier- 
te und festgelegte. Auch Pop, die Verheißung von 
mehr oder minder brutal bunter Freiheit in beengen- 
den Verhältnissen, ist alles in allem immer noch »a 
man's world«. Innerhalb der letzten Jahre haben sich 
jedoch einige Tendenzen entwickelt, die dieses Ver- 
hältnis nicht nur traditionell-kritisch untersuchen, was 
seit den Anfängen feministischer Theorie die Regel 
ist, sondern auch aktiv angehen. 

Musikerinnen haben sich innerhalb der Band- 
musik zunehmend etabliert bzw. organisieren eigene 
oder gemischtgeschlechtliche Strukturen (z.B. Label- 
gründung), es gibt zunehmend weibliche DJs — im 
Vergleich zu den männlichen jedoch immer noch klar 
in der Unterzahl —, der Bereich der elektronisch pro- 
duzierten Musik oder auch beispielsweise HipHop ist 
allerdings noch klar männlich dominiert. 

Unser Artikel versucht, in einem kleinen und über- 
schaubaren Rahmen den Fragen von Rollenverteilun- 
gen und dem Selbstverständnis von Produzentinnen 
im Pop nachzugehen. Unsere Grundintention war es, 
zu erfahren, was Frauen zur Beschäftigung mit und 


Nicht schlecht für eine Frau 


Produktion von elektronischer Musik bewegt, wie die 
Unterzahl weiblicher Producer in diesem Bereich zu 
erklären ist und was für Faktoren dafür eine Rolle 
spielen. Uns war von Anfang an klar, daß wir mit der 
Befragung von ausgewählten Produzentinnen nur- 
mehr eine exemplarische Auswahl von Antworten 
erhalten würden, die eher für eine impulse vermit- 
telnde Zustandsbeschreibung taugt als für ein sich 
allumfassend gebendes soziologisches Modell. Von 
daher sollte klar sein, daß dieses Panorama keinen 
Anspruch auf Allgemeingültigkeit beansprucht, son- 
dern nur eine sehr beschränkte Auswahl von Ansich- 
ten und Erfahrungen anbietet, die aber als Basis für 
zukünftige Diskussionen taugen kann. Erst recht kann 
die Befragung keine Auskunft über die Situation der 
Frau im allgemeinen geben, da sich wirklich nur ein 
geringer Prozentsatz aller Frauen dazu durchgerun- 
gen und es sich erkämpft hat, aktiv zu werden, in die- 
sem Falle Musik zu machen und diese auch zu ver- 
öffentlichen - und alle Befragten diesem geringen Teil 
angehören. Eine zukünftige Befragung könnte sich ja 
dann nicht den aktiven Produzentinnen, sondern den 
inaktiven Nicht-Produzentinnen widmen und die Fra- 
ge stellen, wieso sie nicht einfach etwas machen. 


Sozialisation 


Ohne hier gleich psychologisch-philosophisch zu 
werden: Es kann doch niemand leugnen, daß die 
Erziehung und prägnante Erlebnisse in der Kindheit 
für die Entwicklung — so auch für die Entwicklung hin 
zur Musikerin/Produzentin — eine wichtige Rolle spie- 
len. Daß der Umgang mit Technik bei Mädchen in der 
traditionell patriarchalischen Welt nicht gerade geför- 
dert wird, darin sind sich alle Befragten einig. Selbst 
Mo, die gerne in der Elektro-Frickel-Werkstatt ihres 
Vaters abhing und dabei auch alle Geräte von Innen 
betrachten oder auch mal daran herumschrauben 
durfte, denkt, daß sie, wäre sie ein Junge gewesen, 
mehr zum Umgang mit den Werkzeugen angeleitet 
worden ware. 

Was ihre eigene Kindheit betrifft, so kann Gudrun 
Gut keine objektiven Aussagen über eine Hinführung 
zu technischen Dingen machen. Denn ohne Vater, mit 
einer absolut technisch unbegabten (oder vielleicht 
auch nur ungewillten) Mutter aufgewachsen, war SIe 
die einzige im Haushalt, die Glühbirnen reinschrauben 
und die Stereoanlage in Gang bringen konnte. Aber 
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bei Sample-Workshops, die sie in Berliner Jugendzen- 
tren gab, stellte sie fest, daß die Mädchen immer in 
der letzten Reihe saßen und sich nicht an die Geräte 
herantrauten. Waren jedoch die Mädchen unter sich — 
nach den negativen Erfahrungen mit gemischtge- 
schlechtlichen Workshops organisierte Gudrun Gut 
reine »Mädchen und Technik«-Kurse —, bewiesen sie 
Talent und Können. Denn, so sagt auch Nic Endo, 
eine Technikphobie ist den Frauen ja nicht angeboren, 
Frauen sind auch generell nicht weniger technisch 
begabt. Manche Mädchen interessiere es nur einfach 
nicht, während andere den Umgang damit von An- 
fang an vermeiden, weil ihnen von früher Kindheit an 
immer wieder eingetrichtert wird, daß sie zu blöd 
seien, um das zu kapieren. 

Zum Glück ist dieses Vorurteil nicht allgemein ver- 
breitet, Neotropic z.B. denkt - und weiß es auch sehr 
zu schätzen -, daß sie nicht geschlechtsspezifisch, 
schon gar nicht chauvinistisch, erzogen worden sei. »I 
think | was kind of a Tomboy«, sagt sie; für sie bedeu- 
tet das, daß sie immer sehr lebhaft war und sich zu 
unkonventionellen Dingen hingezogen fühlte. Obwohl 
sie den Umgang mit Computern und vor allen Dingen 
die klinische Herangehensweise als etwas typisch 
Männliches bezeichnet — dieser »geeky vibe« eben -, 
hat sie sich selbst immer schon sehr für Computer 
und Computerspiele begeistert. Auch Lektrogirl war 
immer ziemlich technikinteressiert, mochte aber auch 
Nähen und die ganzen traditionellen Sachen für Mäd- 
chen gerne — wobei sie betont, daß ein Schnittmuster 

herzustellen etwas sehr Technisches ist. Donna Maya 
schließt sich dem an: »Mich haben technische 
Sachen schon immer interessiert, allerdings eher, 
was man damit machen kann, als, wie ihr Innen- 
leben aussieht.« Sie hatte schon als Kind einen Elek- 
trobaukasten, mit dem sie begeistert alles mögliche 
bastelte, aber die Schaltbausteine, E-Technik, Physik 
und auch Chemie fand sie absolut fürchterlich. 

Hanin Elias hatte dagegen generell kein Inter- 
esse an Technik. Musik war für sie immer etwas sehr 
Gefühlvolles, und sie wollte ihre Illusionen nicht durch 


Mo - Die Leidenschaft zum Frickeln hat 
Mo Loschelder von ihrem Vater geerbt, 

in dessen Bastelkeller meist offene Geräte 
(Fernseher, Radios etc.) herumstanden, 
die sie immer ziemlich interessierten. 

Um aus dieser Leidenschaft Musik wer- 
den zu lassen, dauerte es jedoch ein 
Kunststudium in Düsseldorf und einige 
Jahre als DJ im Berlin der Nachwendezeit. 
Antriebskraft war für sie nicht das Musik- 


machen selbst, sondern der Wille, das, 
was ihr bei anderen noch nicht so gefiel, 
besser zu machen - im DJen wie im Pro- 
duzieren. Zu letzterem kam sie über die 
Freundschaft mit Produzent Klaus Kotai, 
den sie in München kennenlernte und der 
sie in sein Studio einwies. Jetzt ist es ihr 
gemeinsames Studio, denn mit dem Geld, 
das sie im Berliner Plattenladen Hard- 
Wax verdiente, rüstete sie kräftig auf. 


zu viel Information über Equipment und Maschinen, 
durch die Musik entsteht, verlieren. Bald aber ver- 
suchte sie selbst, ihre Gefühle musikalisch umzuset- 
zen, indem sie im Alter von 10 Jahren mit billigen Kas- 
settenrecordern herumexperimentierte. Heute vermu- 
tet sie, daß Erziehung nichts mit dem Interesse an 
Technik und/oder Musik zu tun hat. 

Vicky Riesen erfuhr eine musikalische Soziali- 
sation weniger durch Technik, dafür durch die Menta- 
lität zweier Kulturen: In ihrer griechischen Ursprungs- 
heimat lautete die Devise: »Talent ist alles, Lernen 
nur, wo nötig«, in der Schweiz dagegen, wo sie auf- 
wuchs, hieß es: »Technik und Können ist alles, Talent 
trägt dazu bei.« Aber weil sie eben aus einer grie- 
chischen Familie stammt, in der Musikmachen sehr 
locker gesehen wird, gehörten Gehör und Rhythmus- 
gefühl bald zu ihren ständigen Begleitern — was nur 
förderlich war als Grundlage für das Erlernen von 
Instrumenten, erst der Blockflöte und später des Key- 
boards. Obwohl der Zugang zur Musik vielleicht im 
kalten Westeuropa nicht so entspannt ist, wird es dort 
recht vielen Kindern, egal ob Jungen oder Mädchen, 
ermöglicht, ein Instrument zu erlernen. 

Nic Endo wurde hingegen von ihrem sechsten 
Lebensjahr an gezwungen, Klavier zu lernen — und sie 
haßte jeden Moment. 

Donna Maya bekam auf ihren Wunsch hin von 
ihren musikbegeisterten Eltern sofort ein Schlagzeug 
geschenkt, als sie mit 13 dieses Instrument erlernen 
wollte, und auch das erste Keyboard wurde von den 
Eltern finanziert. Donna Neda hatte nicht ganz so viel 
Glück, denn das gewünschte Klavier wurde ihr aus 
Kostengründen vorenthalten, statt dessen bekam sie 
eine Gitarre und klassischen Unterricht, doch das ver- 
graulte ihr das Musikmachen eher. 

»In der Schule sind Mädchen in Musik und Kunst 
immer die besseren«, fiel Gudrun Gut auf, die selbst 
klassische Instrumente spielte. Deshalb wundert sie 
sich, weshalb nicht mehr Frauen den Drang verspü- 
ren, etwas aus ihrem Talent zu machen und zu prä- 
sentieren, was sie können. 


Aus dem von Video- und Logokünstler 
Daniel Pflumm 1992 gegründeten E£lek- 
tro, einer kleinen Techno-Galerie-Bar in 
Berlin, erwuchs 1995 zusammen mit Kotai 
und Mo das Elektro Music Depart- 
ment, Label und Basis für Operationen 
an der Schnittstelle von bildender Kunst 
und elektronischer Musik. Seit Sommer 
1998 ist der /nit-Club und -Galerie öffent- 
liche Schaltzentrale für diese Aktivitäten. 


Werdegang und Umfeld 


Den typischen Werdegang zur Musikerin und Pro- 
duzentin gibt es natürlich nicht. Viele der befragten 
Frauen kamen über traditionelle Bandmusik zum Ein- 
satz von elektronischen Geräten. Daß sie sich rein auf 
Elektronik spezialisierten, lag meist am schlechten 
Klima in Proberäumen - sei es durch feuchte Wände 
bedingt, wie bei Gudrun Gut, bei der die gesamte 
Band MALARIA! die Gitarren im Laufe der Zeit gegen 
Computer eintauschte, oder durch heftige und nerven- 
aufreibende Streitereien zwischen den häufig proben- 
den Bandmitgliedern. So etwa bei Luka Skywalker, 
die sogar in zwei Bands spielte und fünfmal die Wo- 
che probte. Da hing ihr das Gitarrengewichse irgend- 
wann mal zum Hals raus, sie wollte lieber alleine 
arbeiten. Das DJen und die Entdeckung von House 
und Drum &Bass kaen ihr da gerade recht. Bald jedoch 
erkannte sie, daß in der Elektronik-Szene ein etwas 
härterer Wind wehte. »Während es bei Gitarren- 
bands inzwischen schon fast Usus war, eine Frau 
dabeizuhaben, wurde das Territorium im Elektro- 
nikbereich eifersüchtig verteidigt und unter den 
Männern aufgeteilt.« Da das Problem beim Musik- 
machen jedoch vor allem das ist, ein Feedback zu 
bekommen und, darüber hinaus, in die Clubs zu kom- 


men, um gehört zu werden, mußte Luka am Anfang. 


extrem viel ackern: eigene Parties organisieren, kein 
Geld verdienen und bis ans Limit arbeiten. Heute 
bezweifelt sie doch stark, daß ein Mann soviel Herz- 
blut, Strategie, Nerven und Selfmanagement in seine 
»Karriere« stecken muß wie eine Frau, um da zu lan- 
den, wo sie heute ist. 

Beigebracht hat sich Luka alles selber, von Gitar- 
re- über Baßpielen bis zum Plattenauflegen, wie fast 
alle anderen musikalsich aktiven Frauen, die sie kennt. 
Das Produzieren, sagt sie, läuft völlig unabhängig von 
der Tatsache, daß sie eine Frau ist. Erst wenn sie 
damit rausgeht und Anerkennung haben möchte, 
dann bekommt sie, wie auch die meisten Frauen, ein 
Problem damit. Durch diese ganzen Erfahrungen sieht 


Gudrun Gut Angeschubst von der 
klavierspielenden Oma und einer Mutter, 
die lieber dem Kind die Bedienung der 
Stereoanlage überliess, wirbelte die 
»geniale Dilletantin« bereits in den 80ern 
mit Bands wie ManiaD und den EIN- 
STÜRZENDEN NEUBAUTEN, anfangs 

als Schlagzeugerin und Bassistin in der 
Berliner Musikszene Staub auf, bis sie mit 
der Frauenband MALARIA! richtig Erfolg 


hatte. Dort setzte sie erstmals Synthies 
und Computer mit Sequenzerprogrammen 
sein, an denen sie sich selbst anlernte. 
Nebenbei studierte sie Kunst an der 
HDK. Heute hat sie ein eigenes Label, 
Monika Records, das sich aus Moabit 
Records entwickelte, moderiert und 
produziert die Radiosendung Ocean 
Club, komponiert und produziert für das 
2-Frauen-Projekt MIASMA mit Myra 


Nicht schlecht für eine Frau 


sie inzwischen auch das Produzieren selbst in einem 
feministischen Licht, d.h., sie wählt ihre Platten nach 
Texten oder nach weiblichen Vocals und Produzentin- 
nen aus. Das Ergebnis: »Meine Sets kriegen also et- 
was Politisches, ohne daß es gleich jeder schnallt.« 

Neotropic hatte lange Zeit mit Bandszenen zu 
tun, vor allen Dingen in Punkzusammenhängen, seit 
sie sechzehn war. Durch HipHop und Reggae entfern- 
te sie sich zunehmend von den traditionellen Band- 
strukturen der Punk-Szene, in denen sie jedoch kaum 
männlich-weibliche Hierarchisierungen erfuhr. Im Ge- 
genteil, die Bandkollegen antworteten stets aufge- 
schlossen und freundlich auf ihre Fragen, was das 
technische Equipment anging. Zum Selberproduzieren 
kam sie dementsprechend nicht durch negative Erfah- 
rungen in Bandkontexten, sondern durch die interes- 


Davies die Musik und remixt ab und 


geistigen Nähe bevorzugt sie immer 


Frauen. 


N 


die musikalische Zusammenarbeit mit 


A“ 


id 


an Stücke ihrer Kolleginnen und Kollegen. 
Aufgrund der grösseren künstlerisch- 
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sierte Mitarbeit im Studio eines Freundes, also letzt- 
lich, wie sie sagt, durch das technische Umfeld. Sie ist 
sich jedoch völlig darüber bewußt, daß sie, sowohl 
was ihr familiäres wie auch musikalisches Umfeld 
betraf, großes Glück hatte: kein Chauvinismus, keine 
Hierarchisierungen. 

+ Die genau gegenteilige Erfahrung mußte Hanin 
Elias machen: Die musizierenden Männer, die sie ken- 
nenlernte, verwendeten für ihre Musik und die dazu- 
gehörige Technik eine Spezialsprache und wollten 
keine Frauen um sich haben, um darüber zu reden: 
»Sie wollten wirklich das Gefühl haben, daß es 
eine reine Jungens-Sache wäre.« Das machte Hanin 
sehr depressiv, sie fühlte sich oft wertlos in dieser 
»Männerwelt«: Stets sollte sie gut aussehen, ihr 
Gesang wurde eh nicht besonders ernst genommen. 
Sogar Alec Empire, der damals noch ihr Freund war, 
involvierte sie nicht wirklich in den Prozeß des Musik- 
machens — oft dauerte es Stunden, bis er den richti- 
gen Sound für einen Track gefunden hatte, während 
sie herumsaß und wartete. 

Nic Endo faßt den Umgang mit Männern und 
Musik in noch härtere Worte: Für sie war Musik 
immer ein Mysterium gewesen, aber nicht, weil sie 
etwa so kompliziert gewesen wäre, sondern durch die 
Art, wie Männer die Musik ihr gegenüber präsentier- 
ten. Männer konnten nie verbergen, wie aufgeregt sie 
waren, wenn Nic sie um Hilfe fragte, denn das war ihr 
großer Moment. »Jetzt endlich bekamen sie Gele- 
genheit, sich wie komplette Idioten aufzuführen, 
die Kompetenten zu spielen und jede Neurose 
auszuleben, die sie über ihr Image aufgebaut hat- 
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ten. Sie listeten die minutiösesten technischen 
Nicht-Details auf, gaben mir komplett unnütze 
Infos über das Baujahr des Gerätes, die Firmenge- 
schichte usw. Schließlich zeigten sie mir ein paar 
Spielchen mit der Maschine, die man machen 
konnte, wenn man so weit war wie sie.« Am Ende, 
so Nic, hatte das Ganze nichts mit Hilfe zu tun, son- 
dern war eine rein egoistische Machtdemonstration. 
»Männer wollen ihre letzte Machtbastion so weit 
wie möglich von den Frauen entfernt halten.« 

Ein bedrückendes Szenario, das ein Erlebnis- 
bericht von Lektrogirl unterstreicht: Sie, die bislang 
immer gedacht hatte, Ohren seien geschlechtslos, 
diskutierte mit ihrem Freund und seinen Mitbewoh- 
nern, alle Männer, alle Musiker, einige sogar Label- 
mates, über Musik und Geschlecht. Der Konsens zwi- 
schen den Männern war, daß Musik immer noch eine 
»man’s world« und die Musik von Frauen nur eine 
weichere Version davon sei, sogar, daß Lektrogirls 
Musik unbeholfen und weiblich sei und Missy Elliott 
z.B. eine Musik mache, mit der Männer angefangen 
hätten. Dieses Erlebnis — keine Frage — deprimierte 
sie tief. Sie hatte früher immer nur eine intuitive, aber 
absolute Selbstwertsicherheit, daß sie Musik machen 
wollte und vor allem auch konnte. Während ihres 
Toningenieurstudiums in Tasmanien war sie die ein- 
zige Frau in einem Raum voller Jungs, die sie ständig 
fragten, warum sie keinen Rock trug, und der Lehrer 
machte Bemerkungen über ihre Freunde und fragte 
sie, ob sie diesen so gefallen würde. Er sei zwar ein 
sehr guter Lehrer gewesen, sagt sie, aber sie habe das 
Gefühl gehabt, sie müsse zweimal so gut sein wie 
jeder sonst in der Klasse. Am Ende wurde sie Klassen- 
beste. 

Inga Humpe erinnert sich mit gemischten Ge- 
fühlen an ihre Banderfahrungen. Als Sängerin mußte 
sie aus vollem Hals gegen den Lärm der Instrumente 
anschreien, um sich überhaupt Gehör zu verschaffen. 
»Viele Jungens«, erinnert sie sich, »haben sich um 
den Gesang nie gekümmert, es herrschte eine klas- 
sische Trennung, auch heute noch.« Sie hatte, 
bedingt durch eine klassische Gesangsausbildung, ein 
Gespür für Gesang, Klang und Songs entwickelt. Ab 
einem bestimmten Zeitpunkt wollte sie nur noch mit 
Sequenzern und Elektronik arbeiten, war abgeturnt 
von jeder Art von Bandprozessen. Sie eignete sich 
langsam die Technik an, meist durch Leute, die mit 
den ersten Samplern gearbeitet hatten. »Es hat ein 
paar Jahre gedauert, ich habe mich am Anfang 


schon schwer damit getan«, sagt sie. Bei Conny 
Planck konnte sie das große 1x1 des analogen Produ- 
zierens erlernen, eine andere einflußreiche Person 
war Norma Baron, die Produzentin von Laurie Ander- 
son, mit der sie später auch eine Platte machte. »Sie 
beherrschte die Technik und konnte einen sehr 
guten Mix auf die Beine stellen, das beeindruckte 
mich stark.« 

Donna Maya von den PATINNEN war bis auf eine 
vorübergehende Ausnahme die einzige Frau in einer 
Band, und sie war es auch, die als Drummerin den 
ersten frei programmierbaren Drumcomputer in die 
Hand gedrückt bekam, um ihn für die Band zu benut- 
zen. Die Band arbeitete sehr diszipliniert und pro- 
fessionell, jedes Gruppenmitglied war für den Sound 
und die dazugehörige Technik selbst verantwortlich. 
»Innerhalb der Band gab es nie Kompetenzpro- 
bleme,« so Maya, »im Gegenteil, jeder kannte sich 
sehr gut mit den Techniken aus, so daß ich relativ 
viel lernte.« Je mehr sie jedoch mit den Soundge- 
räten arbeitete, desto mehr suchte sie nach Möglich- 
keiten, damit eigene Musik zu machen. Im Laufe der 
Zeit begeisterte sie sich für HipHop und interessierte 
sich zunehmend für Aufnahmetechniken. Der Ent- 
schluß, Toningenieurin zu werden, reifte immer fester 
in ihr, und als sie aufgrund einer Ausnahmeregelung 
zur Aufnahmeprüfung für eine Toningenieurschule in 
Hamburg doch noch zugelassen wurde, hatte sie ge- 
rade zwei Tage Zeit, sich die Grundlagen der E-Tech- 
nik anzueignen. Sie wurde aufgenommen und war 
eine von drei Frauen unter vierzig Männern. Nach 
einem halben Jahr war sie die einzige Frau, die Lehrer 
waren nur Männer, einige recht sexistisch, aber dank 
der Solidarität einiger Mitschüler überstand sie die 
Schule. Trotzdem machte sie dort zum ersten Mal 
die Erfahrung, wie verstört manche Typen auf sie rea- 
gierten, weil sie sich nicht vorstellen konnten, daß sie 
diese Arbeit interessierte. Ein Praktikum in einem 


Nicht schlecht für eine Frau 


Masteringstudio schmiß sie nach fünf Tagen, da sie 
keine Lust auf Putzen, Kaffee kochen, Kurierfahrten, 
Einkaufen etc. hatte. Sie ging nach New York, stellte 
sich in den größten HipHop-Studios der Stadt vor und 
bekam sofort einen (unbezahlten) Praktikumsplatz im 
legendären Unique Recording-Studio, der bald in 
eine bezahlte Stelle umgewandelt wurde, als ihre 
überaus große Kompetenz im Umgang mit dem 
Equipment bemerkt wurde. »Dort konnte ich un- 
glaublich viel lernen und hatte überhaupt keine 
Probleme mit den Leuten, die im Studio arbeite- 
ten.« Bei den Arbeitsverhältnissen kam sie jedoch zu 
nichts anderem mehr, weder dazu, Leute zu treffen, 
noch Musik zu machen, noch Aufzulegen, so daß sie 
schließlich wieder zurück nach Hamburg ging. 

Ihre Partnerin Donna Neda hat dagegen als Tee- 
nie nie den Sprung gemacht, die klassische Gitarre 
mit einer E-Gitarre zu vertauschen und in einer Band 
zu spielen. Deshalb ist sie nicht über einen Bandkon- 
text zur elektronischen Musik gekommen. Der Kon- 
takt kam vielmehr über ihr Kunststudium in Linz, wo 
ein Dozent, ein junger Komponist elektronischer Mu- 
sik, sein professionelles Equipment in einem Work- 
shop zur Verfügung stellte. Ihre DJ-Praxis kam hinzu, 
plus der Kontakt zu Maya, die schon ein eigenes - 
kleines Studio hatte. »Deswegen kann ich sagen, 
daß ich von Mann und Frau gleichermaßen unter- 
stützt worden bin«, fasst sie zusammen. Sie star- 
teten gemeinsam ihre ersten regelmäßigen PATIN- 
NEN-(Samstag)Abende, an denen sie in den ersten 
beiden Stunden, wenn noch kaum Leute da waren, 
ihre Eigenproduktionen per mitgebrachtem MPC 3000 
mit ihren Platten mischen konnten. Dazu dachten sie 
sich Stories aus, und irgendwann war genug Material 
für ihr erstes Album vorhanden. Der Weg der PATIN- 
NEN ist besonders aufschlußreich, da bei ihnen Erfah- 
rungen in unterschiedlichen musikalischen Kontexten 
und auch in verschiedenen Bereichen (Band, Eigen- 


Nic Endo Vor 24 Jahren wurde sie 

in den USA von einem deutschen Vater 
und einer japanischen Mutter gezeugt. 
Seit sie ein Jahr alt war, lebte sie in 
verschiedenen Städten in Deutschland, 
um 1996 endlich in Berlin anzukommen. 
1995 hörte sie in Frankfurt zum ersten 
Mal Generation Star Wars von Alec 
Empire und wurde auf den Sound von 
Digital Hardcore aufmerksam. Frankfurt 
langweilte sie völlig, Berlin schien ihr 
viel kreativer und voller Energie zu sein. 
Nachdem sie dort hingezogen war, war 


sie schnell enttäuscht. Heute bezeichnet 
sie die Stadt als »völlig überschätzt«. 
Trotzdem blieb sie und fand Anschluss 
an ATARI TEENAGE RIOT, wo sie 

Alec von seiner Rolle als »Frontman« 
und »Musical Advisor« entlastete und 
ablöste. Nic brachte mehr Lärm und 
Improvisation in den Sound von ATR. 
Ihr erster Release auf DHR war die 98er 
White Heat EP - eine der besten und 
direktesten Noiseplatten der Zeit, die 
Noise als konsequente Fortführung des 
völlig in Rock-Formalismen erstarrten 


Punkrock begreift. »Lärm ist eine sehr 
direkte Form der Gefühlskommunikation, 
egal, ob Gewalt, Zorn, Zufriedenheit 
oder Trauer.« Es war der erste Release 
auf Fatal, dem neuen DHR-Unterlabel, 
auf dem ausschliesslich Frauen veröf- 
fentlichen und das sie zusammen mit 
Hanin Elias gegründet hatte. Unter dem 
Pseudonym SHE-SATELLITES brachte sie 
zudem eine Platte mit ungewöhnlichen, 
experimentellen elektronischen Sounds 
heraus, die durch Direktheit und Eigen- 
stilistik besticht. 


testcard #8 


produktion, professionelles Tonstudio, Club) stattfan- 
den, die letztlich zu ihrem eigenen Ding geführt haben. 

Vicky Riesen war Zeit ihres Lebens nie in einer 
Band: »Als typisches zweite Generation-Kind von 
Auswanderern aus dem Süden galt auch für mich, 
meine Energie und Zeit in solide Sachen zu inve- 
stieren, also in nichts, was nur aus fun praktiziert 
wurde.« 

Als sie selbständiger wurde und gewisse Ziele für 
sich erreicht hatte, konnte sie dazu stehen, den »fun« 
nun doch etwas ernster zu nehmen. Ihre Vorliebe kon- 
zentrierte sich auf elektronische Musik, weil dort noch 
Unerwartetes zu entdecken war. Ihr Freund hatte die 
gleichen Ansichten, und so tingelten sie von Club zu 
Club, von Konzert zu Konzert, und versuchten stets, 
dem Mainstream eine Nasenlänge voraus zu sein. 
England wurde für die kommenden Jahre zum Indi- 
kator, Platten wurden importiert und auf Tapes gezo- 
gen. So war Vicky von Anfang an in der elektroni- 
schen Musikszene involviert, hebt aber hervor, wie 
schwer es zu der Zeit war — gerade auch in der klei- 
nen Schweiz —, die »echte und unkommerzielle Mu- 
sik« an die Leute zu bringen. Eines Tages borgte sie 
einem Cafe eines ihrer Tapes aus, der Sound gefiel, 
und so kam sie zum Auflegen. Sie wählte den DJ- 
Namen »V-Key«, weil daraus ihr Geschlecht nicht 
ersichtlich war — das gleiche Motiv, weshalb sich Riz 
Maslen »Neotropic« nannte. Den Frauen-Exoten-Bo- 
nus haßt sie und lehnt ihn ab, auch in dem Wissen, 
daß viele Frauen ihn offen ausnutzen. 

Zum Produzieren kam Vicky Riesen zwangsläufig, 
weil sie schon immer alles wissen und können wollte. 
Nur über die Schulter ihres Freundes zu schauen, der 
schon länger auf eigenem Label poduzierte, reichte ihr 
nicht. Sie hatte Ideen und wollte diese umsetzen. Ihr 
Freund brachte ihr die Sachen bei, jedoch wollte sie 
diese Labelverbindung nicht (aus)nutzen, sondern 
schickte ihr erstes Demo-Tape an zwei ausländische 
Label, aus deren Repertoire sie in ihren Sets viel spiel- 
te. Von beiden erhielt sie positive Antworten, aller- 


Luka Skywalker - Mit Punk hatte sie 
ihre erste musikalische Initialzündung, 
die auf der Erkenntnis beruhte, dass 
Musik nicht kompliziert sein müsse, um 


BISKIDS ein und spielte später auch noch 
in einem anderen Projekt. Als ihr das 
Bandgefüge (fünfmal die Woche proben, 
ständige Streitereien) irgendwann auf die 


dings sagt Vicky auch klar: »Hier spielte sicher noch 
der Frauen-Bonus eine Rolle.« Das Feedback auf 
ihre eigenen Stücke konnte sie in ihren Sets selbst aus- 
testen. Heute ist es so, daß sie sich gerne autodidak- 
tisch hinter die Geräte stellt und ab und zu auch ihrem 
Freund, der jetzt ihr Mann ist, etwas erklären kann. 

Ein sehr offenes Umfeld für musikalische Präsen- 
tationen und Selbstproduktionen bot sich sowohl 
den CHICKS ON SPEED wie auch Mo durch die Kunst- 
szene an. Im Umfeld von Kunstakademie und bil- 
dender Kunst hat sich über die Jahre hinweg bereits 
eine relative Angleichung der Geschlechter im krea- 
tiven Prozeß etabliert. Die Akzeptanz von Frauen, die 
in diesem Bereich unterschiedlichste Formen von 
künstlerischer Produktion ausloten, ist hier auf männ- 
licher Seite seit jeher größer gewesen als in irgend- 
einem anderen Feld gesellschaftlich-kreativen Wir- 
kens, in dem Konzeptionen, Haltungen und letztlich 
auch Kompetenzen eine Rolle spielen. So sagen die 
CHICKS ON SPEED mit der selbstbewußten Trotzigkeit 
einer Mischung aus Art-School-Elitarismus und Punk- 
Vibe (zwei Haltungen, die sich nicht unbedingt aus- 
schliessen und sich im Zusammenspiel mit bestimm- 
ten Spielarten und Präsentationsformen elektronischer 
Musik sogar hervorragend ergänzen): »Wir mögen 
es, die Technologie auf einem minimalen Level 
zu halten - es ist die attitude, die zählt.« Ihre Musik 
ko-produzieren sie dementsprechend mit (zur Zeit 
meistens männlichen) Partnern, wobei Kompetenzen 
schon mal gerne abgegeben werden, Hauptsache, der 
Prozeß wird von den CHICKS kontrolliert und das 
Ergebnis stimmt am Ende. 

Eine musikalische Sozialisation in Bandkontexten 
fällt für die CHICKS flach, da sie sich von dort zu 
erwartenden etwaigen Hierarchisierungen von An- 
fang an ferngehalten haben. Die Vorteile, welche die 
Kunstszene für Frauen bietet, werden von ihnen klar 
erkannt: »Der Vorteil für Frauen ist, daß es dort 
keine derartige Tradition der Unterdrückung gibt, 
zumindest fühlt man sich nicht so gefangen. Man 


selbst die Parties organisieren. 1996 
stieg sie in die Hamburger Band BRÜL- 
LEN als Bassistin ein, machte einen Long- 
player und ging mit der Band auf Tour. 


wunderschön und energetisch zu sein. 
Wegweisendes Erlebnis für die eigene 
Karriere war ein Konzert von Sylvia 
Juncosa, nach welchem sie sofort am 
nächsten Tag im Musikladen eine Gitarre 
plus Verstärker kaufte. Bald stieg sie 

in eine »Girlie«-Band namens PALE 


Nerven ging, fand sie ab 1994 im DJen 


eine Alternative: Zuerst mit Drum &Bass, 


jetzt mit House, gelang und gelingt es 
ihr, das, was Musik für sie ausmacht, 
genauso, wenn nicht noch besser, her- 
überzubringen. Um sich damit Gehör zu 
verschaffen, musste sie jedoch anfangs 


Seit 1998 arbeitet sie in einem freien 


Radio als Programmkoordinatorin und 


kümmert sich dort um Musikarchiv 
und Technik. 
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wird mehr in Ruhe gelassen, und das kann sehr 
positiv sein, weil man so sein eigenes Gesetz und 
seine eigene Welt aufbauen kann.« Als Umfeld für 
ihre musikalischen Konzepte, die sich kaum von ihrem 
Artschool-Background trennen lassen — obschon sie 
in letzter Zeit zunehmend dafür plädieren, das als 
Kunstprojekt gestartete CHICKS-Ding mehr und mehr 
in ein »reines« Pop- bzw. Musik-Projekt umzutransfor- 
mieren —, bot sich Alex, Kiki und Melissa die Seppi- 
Bar, eine selbstorganisierte Club-Bar, in der vor allem 
männliche DJs und Live-Acts entweder performten 
oder einfach zu Gast waren. Die CHICKS beschlossen 
irgendwann 1997, daß sie auch das tun wollten, was 
die Jungs taten, aber anders. Sie erstellten für ihr 
»Fake«-Projekt ein Merchandise-»Böx-Set« mit diver- 
sen Artikeln, worunter auf einem Tape die erste »Mu- 
sik« von ihnen überhaupt zu finden war (eine Zusam- 
menstellung ihrer Lieblingslieder). Als sich die Dinge 
für sie positiv entwickelten und ihnen auch eine pro- 
fessionelle Promotion zu Hilfe kam, erlangte ihr eige- 
nes Label Go-Records eine gewisse öffentliche Auf- 
merksamkeit. Im folgenden holten sie sich versierte 
Produktionshelfer wie Gerhard Potuznik, Christopher 
Just und Ed DMX für ihre Musik heran. 

Mo Loschelder kam ebenfalls ohne jeglichen 
Bandkontext aus. Sie lernte bereits während ihres 
Kunststudiums einige Frauen kennen, die sich intensiv 
mit Musik beschäftigten, doch zu der Zeit gehörte sie 
nicht zu diesem Kreis. Gesteigertes Interesse für Mu- 
sik wurde bei ihr erst im Berlin der Nachwendezeit 
geweckt, wo sie ins Nachtleben der aus dem Boden 


Nicht schlecht für eine Frau 


schießenden Clubs eintauchte. Der Background für 
das Aktivwerden in Sachen Musik sei jedoch stets der 
eigene kreative Willen gewesen und das zunehmende 
Wissen, es tatsächlich anders aka auch besser machen 
zu können als der exemplarische Mann, der gerade 
mal wieder die Platten drehte. 

Sie begann u.a. im Elektro, das der Video- und 
Logokünstler Daniel Pflumm 1992 gegründet hatte, zu 
DJen und lernte einige — natürlich männliche — Produ- 
zenten kennen. Aus der Freundschaft mit Klaus Kotai 
entwickelte sich das Produzententeam Kotai und 
Mo. Die Anfänge der Produzentinnentätigkeit von 
Mo liegen in Kotais Studio, der bereits Equipment vor- 
gekauft hatte, welches von Mo durch Geräte ergänzt 
wurde, die sie sich dank ihres Jobs in einem Plattenla- 
den leisten konnte. Das Handling der Technik erlernte 
sie nach seiner Einweisung und Anleitung weitgehend 
autodidaktisch, das Team zeigte sich die Gerätschaf- 
ten und Programme oft auch im Ping-Pong-Stil. Zwi- 
schen Kotai und Mo herrscht, was Konzeption und 
Erstellung der Tracks betrifft, mittlerweile eine abso- 
lute Gleichberechtigung. Technik ist hier kein Fetisch 
oder ein maskulines Pseudo-Mysterium, sondern ein 
ganz normales Werkzeug im kreativen Prozeß. Die 
Instrumente wie auch der ganze Aufbau der Musik 
haben für Mo trotz mehr oder weniger strenger Kon- 
zeption immer etwas Körperliches. Obschon es ihr nie 
in den Sinn gekommen ist, z.B. eine Gitarre zu spielen, 
gewinnt der gruppendynamische Prozeß von Kotai 
und Mo etwas, was einer Band im Prinzip sehr ähn- 
lich ist: Irgendwann fängt das Konzept an zu grooven. 


Inga Humpe - Nachdem sie als Sängerin 
der NEONBABIES Anfang der 80er Jahre 
im Zuge der NDW bereits einige beschei- 
dene Erfolge feiern konnte, bekam Inga, 
die eine klassische Gesangsausbildung 
genossen hatte, die Gelegenheit, die letz- 
te Platte von PALAIS SCHAUMBURG zu 
produzieren. Ab einem bestimmten Zeit- 
punkt jedoch wollte sie, die seit Mitte der 
80er Jahre von jeglichen Bandprozessen 
genug hatte, nur noch Musik mit Sequen- 


zer und Elektronik hören und produzie- 
ren. Ihre Vorliebe für schräge Popmusik 
hatte sie bereits mit dem Überraschungs- 
erfolg Codo mit DÖF ausgelebt. Mit 
ihrer Schwester Anette produzierte sie 
bis 1987 adult-orientated Pop, ging nach 
London, machte dort eine Soloplatte mit 
Trevor Horn, tauchte in die ersten Acid- 
House-Wellen ein, machte Tracks mit THE 
BELOVED und, wieder in Deutschland, 
mit Andreas Dorau, war Mastermind des 
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Technopop-Projektes BAMBY und ist 

als Produzentin von Popacts weiterhin 
erfolgreich (SIN WITH SEBASTIAN). Mit 
ihrem Freund macht sie das Projekt IOL 
(Oh Superman), besitzt ein Studio und 
produziert alle Sparten von Popmusik, 
ab und zu auch Filmmusik oder Märchen 
für Kinder. Auf dem eigenen Label it 
sounds versucht sie, junge Talente zu 
fördern. »Eine gute Produzentin lernt nie 
aus. Ich lerne immer noch.« 


testcard #8 


Akzeptanz 


»Jeder, dem ich erzählt habe, daß ich 
elektronische Musik mache, fragte mich, 
ob ich in einer Band singe. Das ist furcht- 
bar für mich. Ist das die einzige vorbe- 
stimmte Rolle für eine Frau auf Vinyl?« 


Diese Frage stellt sich Lektrogirl zu Recht, denn 
wenn es eine Tätigkeit von Frauen gibt, die in der 
Elektronikszene voll akzeptiert wird, dann ist es das 
Singen. Und nicht einmal darin werden alle ernst 
genommen, wie Hanin Elias erzählt. Ihr Einfluß auf 
die Musik von ATARI TEENAGE RIOT wurde von den 
(männlichen) Labelmates nie für besonders wichtig 
gehalten. Zu oft wurde ihr das Gefühl gegeben, daß 
sie nur Alec Empires Sing- und Tanzpuppe sei. Als sie 
ihre ersten eigenen Produktionen vorstellte, kam es 
noch härter. Die Jungs von DHR (Digital Hardcore 
Recordings) glaubten ihr erst mal gar nicht, daß sie 
die Tracks selbst gemacht hatte, und dachten, Alec, 
der damals noch ihr Freund war, hätte die Musik für 
sie produziert. »Ich war erst 19 und ... ein Mäd- 
chen.« Dieses Gefühl machte sie sehr depressiv, sie 
kam sich wertlos vor in dieser Männerwelt. Doch 
Hanin Elias ließ sich davon nicht entmutigen und fand 
1995 die Kraft, ihre eigene EP auf DHR zu veröffent- 
lichen. Das Label hielt sie zu der Zeit für wahnsinnig 
Jungs-dominiert; jeder wollte mehr Hardcore als der 
andere sein. Dead End. 


Hanin wollte ein Statement setzen, indem sie 
eine völlig andersartige Platte aufnahm. Sie Ver- 
suchte, DHR davor zu bewahren, langweilig und nur 
etwas für Jungs zu werden. Mit dem Erfolg, daß ein 
eifersüchtiger Szenetyp, der die Platte promoten soll- 
te, sich weigerte, dies zu tun. Ihre Platte wurde, wa$ 
die Promotion betrifft, sabotiert. 

Inga Humpe hatte den Vorteil, daß sie als aus- 
gebildete Sängerin meist die einzige Professionelle in 
der Band war und somit einen recht unangreifbaren 
Status in Bands sowie auch bei Produktionspartnern 
besaß. - 

Mo hatte mit ihrem Produktionspartner Kotal nie 
Probleme. Dafür kann sie Haarsträubendes von ihren 
Erfahrungen als DJ in Clubs berichten. Nicht, was die 
Akzeptanz beim Publikum angeht — die war meist 
hervorragend, vor allen Dingen von den Besucherin- 
nen wurde sie nur positiv aufgenommen. Aber im 
Laufe der Zeit hat sie mitbekommen, daß die fetten 
Jobs meist an die Jungs gehen, die Frauen dann eher 
für die gute Atmo an der Bar zuständig sind. Für Frau- 
en an den Decks gibt es oft auch weniger Geld. 

Daß männliche Kollegen besser bezahlt werden, 
obwohl sie weiß Gott nicht besser sind, hat auch 
Luka Skywalker erfahren müssen. Sie meint, die Ver- 
handlungsstrategien seien andere. Bei Frauen wird 
da plötzlich an Mitleid und Verständnis appelliert, 
obwohl man weiß, daß DJ Großkotz vergangene 
Woche in dem gleichen Laden vor zehn Leuten aufge- 
legt und dafür 1000 Mark bekommen hat. Auch Mo 


CHICKS ON SPEED - Die CHICKS waren 
schon eine (Fake-)Band, bevor sie wirk- 
lich Musik gemacht hatten: die drei 
Künstlerinnen gaben ein »box set« her- 
aus, das neben Merchandising-Artikeln 
eine Papp-Platte und ein Tape mit ihren 
Lieblingssongs enthielt, über die sie 

»I wanna be aD)... baby« sangen, doch 
zum 2,5-minütigen Live-Act im Münchner 
Ultraschall langte dies. Dabei hatten 
sich Alex, Melissa und Kiki hauptsächlich 
zusammengetan, um als Künstlerinnen- 
Kollektiv Bilder zu verkaufen und zusam- 
men die Seppi Bar - eine Wanderbar 

in München - zu organisieren, weil ihnen 
in der bayerischen Hauptstadt ein wenig 
langweilig war. Mittlerweile haben sie 
ihre eigenen Label Go und Stop-Re- 
cords, auf denen sie die Musik rausbrin- 
gen, die sie mit verschiedenen Produ- 
zenten zusammen kreieren. Diese Musik 
wollen sie nun nicht mehr als Kunst-, 
sondern als Popprojekt betrachtet sehen. 


Donna Maya (DIE PATINNEN) 
Obwohl fleissiges Üben an Klavier und 
Schlagzeug ihr ein Duo-Konzert mit 
dem späteren Fernseh-Star Patrick Bach 
bescherte, probierte sich die ehemalige 
Punk-Drummerin schon in ihrer ersten 
Band LUNATIC FRINGE an Synthies und 
Computern und programmierte die 
Rhythmik. Weil sie sich bei der Produk- 
tion ihres HipHop-Projektes mit MC Eye 
so über den schlechten Mixer ärgerte, 
besuchte sie die Schoo/ of Audio Engi- 
neering. Als Tontechnikerin sammelte 
sie ein Jahr lang Erfahrungen in den 


grössten HipHop-Studios New Yorks (u.a. 


Unique Recording), bevor sie, mitt- 
lerweile wieder in Hamburg, anfing, mit 
Donna Neda Platten aufzulegen und ei- 
gene Stücke zu schaffen, die als Murder 
Beats Vol. 1 & 2 des Projektes Die 


Patinnen - Teil 2 veröffentlicht wurden. 


Vicky Riesen (DJ V-Key) Als Frau 
griechischen Ursprungs zählten Musik 
und Tanz immer zu ihrem Alltag — \ 
Rhythmusgefühl und Gehör waren Stan- 
dige Begleiter, egal ob an der Blockflöte 
oder am Keyboard oder später dann In 
den Clubs, in die sie am Wochenende 
strebte und in denen sie irgendwann 
auch mal selbst auflegte (als DJ-Name 
wählte sie bewußt V-Key, da daraus ihr 
Geschlecht nicht auf den ersten Blick 

zu erkennen ist). Da sie aber schon 
immer alles wissen und können und 
immer einen Schritt voraus sein wollte, 
fing sie selbst an zu produzieren — 
anfangs noch mit Hilfe ihres Freundes 
und jetzigen Mannes Stefan, der selbst 
bereits ein Studio hatte. Ihre Platte wollte 
sie jedoch nicht auf seinem Label raus- 
bringen, aber das war auch nicht nötig. 
Denn schon auf ihr erstes Tape hin erhielt 
sie mehrere Angebote. 


erzählt, daß es am schwierigsten wird, wenn es zu Dis- 
kussionen mit Technikern oder Clubbesitzern kommt. 
Denn wenn einem Frau dabei straight auftritt, sei es, 
daß sie auf einen bestimmten Sound besteht oder ein- 
fach nur das abgemachte Gehalt haben will, dann 
wird sie schnell als »Zicke« abgestempelt. Von Typen 
dagegen wird in solchen Fällen dagegen eher lobend 
gesagt, daß sie Plan hätten und cool seien. 

Zu den PATINNEN ist ein Großteil der Clubbesit- 
zer nett gewesen und hat dafür gesorgt, daß sie sich 
wohlfühlen. Aber es gab auch Ausnahmen. Bei einem 
großen Club in Hamburg, der mittlerweile dichtge- 
macht hat, kam eine Absage an die DJ-Frauen mit der 
Begründung, daß dort schon mal Frauen aufgelegt 
hätten — das war zwei Jahre zuvor, nämlich Kemistry 
& Storm. Manchmal sei es auch schwierig, so Donna 
Maya, den Soundmixern im Saal bei Konzertveran- 
staltungen, wo sie mit anderen Bands auftreten, zu 
erklären, was für einen Sound sie haben möchten, da 
sich diese oft sehr in ihrer Kompetenz in Frage gestellt 
sehen. Aber Donna Maya können sie eben nichts 
erzählen, sie kann alles sofort widerlegen, und dann 
fühlen sich die Mixer schnell angegriffen. Donna 
Maya meint, daß dies aber auch eine sehr deutsche 
Verhaltensweise sei, da alle Leute, ob sie nun Ton- 
ingenieur im Studio sind oder Live-Beschallung ma- 
chen, sich als Soundgott aufführen, der grundsätzlich 
und unumstößlich recht hat. In den USA wird dieser 
Beruf als reines Dienstleistungsunternehmen gese- 
hen, von daher ist der Umgang miteinander ein ganz 
anderer. 


Nicht schlecht für eine Frau 


Den Medien dagegen reicht es oft aus, daß Frau- 
en eine bestimmte Musik machen, um diese als etwas 
Besonderes anzupreisen. Als etwa die Platte der 
PATINNEN im Oktober 1998 rauskam, gab es kaum 
einen Artikel, der die Musik behandelte, sondern es 
ging meist ausschließlich darum, daß die beiden als 
Frauen Musik machen. Für Donna Maya und Donna 
Neda war das bis dahin absolut selbstverständlich 
gewesen, weshalb sie von Rezensionen dieser Art 
ziemlich überrascht waren. Dieses »Wow, das sind ja 
Frauen, die elektronische Musik machen« fanden 
die beiden nie gut, da damit nichts über die Qualität 
ihrer Musik ausgesagt wird. Journalistinnen, die für 
frauenspezifische Medien tätig sind, hatten es oft 
schwer mit den Statements der PATINNEN, da ihr 
Selbstverständnis gar nicht in das archetypische Bild 
weiblicher Producer passen wollte. Auch Luka Sky- 
walker mußte sich in Interviews regelmäßig zur Kar- 
dinalfrage äußern, wie man sich als Frau auf der Büh- 
ne, hinterm Plattenteller oder in einer Band mit Jungs 
fühle. Um die Musik sei es nur in den seltensten Fäl- 
len gegangen, erzählt sie. Luka ist davon so genervt, 
daß sie nun selbst zu schreiben begonnen hat. Mo 
dagegen wundert sich, daß die Presse bei der Bespre- 
chung ihrer Produktionen immer ganz neutral heran- 
ging, ohne das Geschlechtsspezifische anzusprechen. 
Doch glaubt sie, daß dies vermutlich an ihrer Zusam- 
menarbeit mit Klaus Kotai im Duo lag. 

Vicky Riesen hatte bereits des öfteren das Pro- 
blem, daß Termine einfach nicht angekündigt wur- 
den — ohne Begründung. Bei Luka Skywalker haben 
sich die Redakteure der Szene Hamburg vor einer 
Begründung nicht gescheut, als sie eine Party ankün- 
digen wollte — dies aber nicht konnte. Es sei in dieser 
Ausgabe nämlich schon eine Party im Blatt, auf der 
Frauen auflegen, und zwei Partys mit weiblichen DJs 
seien zu viel für die Clubseite. »Ist es jemals eine 
Frage gewesen, ob zwei Raves mit männlichen DJs 
zuviel für einen Monat sind?«, kann sie da nur 
gegenfragen. Sie plädiert deshalb für eine Männer- 
quote in Veranstaltungskalendern. 


testcard #8 


Selbsteinschätzung 


»Ich könnte Millionen von 
Gründen finden, weshalb ich keine 
Musik machen sollte. Statt dessen 
mache ich Musik - aus einem Grund: 
Weil ich das kann. Ich bin mir des 
ganzen »gender issue stuffs« bewußt, 
und auch der Auswirkungen, die mein 
Geschlecht auf meine musikalische 
Karriere hat - ich bin nicht so naiv 
zu denken, es wäre nicht darin. 

Aber letztendlich mache ich die Musik 
für mich selbst - ja, dieser langweilige, 
alte Spruch -, und ob ich viel oder 
wenig fertigbringe - es ist alles zu mei- 
ner eigenen Erfüllung.« 


so selbstbewußt wie Lektrogirl sprechen zu kön- 
nen, wünschen sich wohl viele Frauen, deren Musik 
kritisch in Augenschein genommen wird. Ein wenig 
hofft Lektrogirl, es ihnen leichter zu machen — wenn 
dies auch nicht ihr Hauptanspruch ist. Doch sie sagt, 
daß alles, wenn es nur einen Millimeter Fortschritt 
bringe, eben ein Millimeter weniger sei, den die näch- 
ste Frau für sich selbst erkämpfen müsse. Um sich so 
tough darstellen zu können, hat Lektrogirl vielleicht — 
natürlich ohne sich dessen bewußt zu sein — einen Tip 
von Nic Endo für Mädchen befolgt, die daran in- 
teressiert sind, ihre eigene Musik zu machen, die aber 
noch nicht völlig drin sind. Dieser lautet: »Laß Dich 
nicht mit Scheiße vollsabbeln! Ignoriere die eitlen 
männlichen Spiele!« 

Diese Spiele, die Nic Endo anspricht, sind jedoch 
nur So lange zu ignorieren, wie die Frau mit ihrer eige- 
nen Technik in ihrem eigenen Studio Musik für sich 
selbst macht. Sobald sie damit an die Öffentlichkeit 
gehen will, wird sie feststellen, daß in der Szene abso- 
lute Verbrüderung herrscht. »Männer vergeben Jobs 
an Männer«, wie es Gudrun Gut ausdrückt. Sie gibt 
im selben Atemzug jedoch zu, selbst nicht viel anders 


zu sein. »Ich bin nicht geschlechtsneutral«, sagt sie 
ganz offen. Deshalb vergibt sie Jobs und A 
etwa für Remixe, lieber an Frauen — schon wegen es 
besseren Verständnisses, das Frauen ihrer Meinung 
nach - unter anderem aufgrund einer ähnlichen 
Pubertät — verbinde. Auch die PATINNEN ver an 
Auflegejobs gerne mal an DJ-Freundinnen, doch la 
diese auch Frauen sind, spielt dabei eine sekun gg 
Rolle. Der Hauptgrund ist, daß sie diese einfach bes 
ser kennen, weil sie mehr mit ihnen machen, ausge“ 
hen usw. als mit männlichen DJs. Sie veranstalten 
genauso zusammen mit männlichen DJs Parties 
»aber man unterstützt natürlich zuerst seine besten 
Freunde«. | 
Ein weiterer Punkt ist, daß Frauen ihre Me 
(häufig wirklich, aber oft wird ihnen das auch H 
unterstellt) anders präsentieren als Männer. Und E 
muß nicht immer so funktionieren, wie es Nic En ) 
hart kritisiert, nämlich, indem Frauen das kleine ver 
chen spielen und dadurch vielleicht wahr-, aber E 
stimmt nicht ernst genommen werden. Und es En. 
auch nicht »sexy« sein — wobei Hanin Elias für soIc 
eine Präsentation (und sie begreift »sexy« hier en 
als Ableitung von dem Wort Sex, nicht negatiV, er 
dern als Bezeichnung für — weibliches — re 
eine Begründung hat. Durch die widrigen Umstände 
sind Frauen mehr oder weniger gezwungen, stark zu 
sein, um sich selbst Gehör und Ansehen zu verschaf- 
fen, so daß sie um so mehr stolz darauf werden, Frau- 
en zu sein und sagen zu können: »Hier bin ich, ganz 
egal, was du mir antust, egal, wie du mich unter 
drücken willst - ich bin eine Frau, sieh mich an, 
ich werde Dich bei lebendigem Leib auffressen.« 
Selbst wenn die Präsentation im herkömmlichen 
Sinn »sexy« ist, verteidigt Inga Humpe, machen N 
ner es ja nicht anders. Auch die CHICKS ON SPE D. 
die sonst nicht so große Unterschiede und Schwie- 
rigkeiten in ihrem Status als Musikerinnen . 
plädieren dafür, daß Frauen sich bewußt an eis 
präsentieren sollten — blöd wären sie, würden SI@ S 
nicht tun. Denn Frauen hätten natürlich ein anderes 


Hanin Elias - Bereits mit 10 Jahren fing 
sie an, mit Lo-Fi-Technik zu experimen- 
tieren - Geschichten mit dem Tape- 
Recorder aufzunehmen und mit verschie- 
denen Stimmen und Hintergrundmusik 
zu mixen. Mit 15 gründete sie ihre erste 
Band. Als Equipment diente immer noch 
Lo-Fi-Stuff, bestenfalls wurden die musi- 
kalischen Vorstellungen an Leute mit viel 
Technik und der entsprechenden Ahnung 


davon weitergegeben. Zwei Jahre später 
lernte sie Alec Empire kennen, mit dem 
sie ATARI TEENAGE RIOT gründete. Aber 
weil er alles über die Technik wußte, war 
sie »nur« die Sängerin. Irgendwann war 
sie es leid, immer die Außenseiterin zu 
sein, also produzierte sie selbst mit Alecs 
Equipment die ersten Tracks — von denen 
ihr niemand glaubte, dass es ihre seien, 
und die DHR erst recht nicht rausbringen 


und promoten wollte. 1995 brachte sIe 
dort trotzdem ihre erste EP heraus, und 
nach mehreren Veröffentlichungen, die 
nun auf dem DHR-Unterlabel für Frauen, 
FATAL, erscheinen, kann niemand mehr 
ihre Power und ihren Impact leugnen. 
Ende 1999 erschien auf Fatal/DHR ihre 
In Flames-EP, eine feministische Version 
von teutonischen Torch-Songs im Stil 
einer Hardcore-Greta-Garbo. 


a 


a 5 


Verhältnis zur Musik — und überhaupt zu allem - als 
Männer. 

Für die PATINNEN sind solche Aussagen Blitz 
und Donner im Ohr. Denn sie sind der Ansicht, daß 
die Genderproblematik im Kopf entsteht und um so 
schlimmer wird, je mehr die Auseinandersetzung dar- 
über ausschließlich theoretisch und differenztechnisch 
erfolgt. », Wenn man immer denkt, man sei benach- 
teiligt oder exotisch, geht man auch so damit um«, 
sagt Donna Maya. »Das Selbstverständnis der PA- 
TINNEN kann nicht zur Normalität werden, 
wenn ständig Muster einer Kritik wiederholt wer- 
den, die irgendwann sehr berechtigt war und die 
wir aus der Geschichte der Frauenbewegung her- 
aus auch verstehen können - aber wir sind einfach 
einen Schritt weiter.« 

Inga Humpe sieht das ähnlich. In ihrer langen 
Zeit als (sehr anerkannte) Produzentin hat sie gelernt, 
daß man musikalisch mit anderen nur zusammenar- 
beiten kann, wenn man die Sache über das Ego stellt. 
Deshalb sind Produktionseinheiten zeitlich begrenzt, 
denn irgendwann geht man sich sowieso auf den 
Zeiger. Je länger Inga Humpe produziert, um so weni- 
ger denkt sie, daß es (bei ihr) eine weibliche Heran- 
gehensweise an Musik gibt. Sie hat viel mit ihrer 
Schwester Anette gearbeitet — und das sei genauso 
wie mit einem Mann, meint sie. Beim Produzieren 
kommen nämlich alle Seiten zum Vorschein, und das 
soll auch so sein: Männer bringen ihre weibliche Seite 
ein, Frauen ihre männliche. Sie will auf keinen Fall 
sagen, daß das Arbeiten mit einer Frau einfacher ist, 
sondern hält es alleine für eine Sache von Erfahrung 
und Können. Geschlecht spielt für Inga Humpe in 
ihrem Job keine Rolle, nur ihre Person. Das Frausein, 
sagt sie, definiere sich vielleicht im Umgang mit den 
Menschen, nicht aber im Material. Sie selbst hat 
Instrumentalstücke gemacht, die als sehr lieblich emp- 
funden werden (»Frauenmusik«), kennt aber ebenso 
Männer, die solch eine verschnörkelte Musik machen. 
Was die Aufmerksamkeit der Öffentlichkeit angeht, 
so denkt Inga Humpe, daß diese sogar mehr auf 


Donna Neda - 5 Jahre Gitarrenunterricht hielt sie mit 
mäßiger Freude durch (eigentlich wollte sie Klavier lernen, 
bekam aber dieses Instrument nicht), dann wendete sie 

sich von der Musik ab hin zur bildenden Kunst und studierte 
Bildhauerei und Freie Kunst. Bei einem akademischen Hoch- 
schultreffen in Linz nahm sie an einem Kurs für Komposition 
elektronischer Musik teil, wobei sie lernte, mit professionel- 
lem Equipment umzugehen. Über das DJen in Hamburg 
lernte sie Maya kennen, die sie in die Geräte in ihrem Studio 
einwies und mit der sie seither zusammen Stücke produziert. 


Nicht schlecht für eine Frau 


musikmachenden Frauen liege und daß Frauen sie 
immer und automatisch mehr bekommen. 

Luka Skywalker hat auch stets auf ein ge- 
schlechtsneutrales Selbstverständnis gehofft bzw. 
zeitweise sogar darauf gebaut. Für sie war es ein 
böser Moment, als sie kapieren mußte, daß Vorurteile 
und Sexismen nicht nur omnipräsent sind, sondern — 
ob autonom oder nicht — überall die gleichen, ob 
Leute studiert haben oder nicht. Ganz so gefrustet 
ist Neotropic nicht, aber sie hat auch nie gewollt, daß 
das Geschlecht Einfluß auf ihre Musik nimmt — »aber 
das tut es, ich weiß das — unglücklicherweise!« 
Deshalb sagt sie: »Frauen sind ziemlich einmalig. 
Laßt uns das formen und eine Waffe daraus ma- 
chen, aber nicht auf einem negativen, auf einem 
positiven Wege.« Auf diesem Wege läßt sich Neo- 
tropic keine Steine zwischen die Füße werfen; als 
»pushy person«, wie sie sich selbst bezeichnet, räumt 
sie sich ihre Strecke zum Erfolg frei. Wenn sie etwas 
wolle, dann finde sie immer Mittel, um es zu be- 
kommen. Aber helfen oder unterstützen läßt sie sich 
nur ungern, sie verläßt sich lieber auf sich selbst. 
Dieses »väterliche »Nein, meine Liebe, das kannst Du 
nicht machen«« gibt es für sie nicht, merkt sie dazu 
an. Und wenn ihr jemand dumm kommt, dann stellt 
sie auf stur und macht ihren Job, denn sie weiß, daß 
sie gut ist. 


N 
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NEOTROPIC - In Andover/England, geboren, wuchs 
Riz Maslen auf einer US-Airforce-Base auf, wo massig 
neueste HipHop-Platten liefen. In London hatte sie 
lange Zeit mit Punkrock-beeinflußten Bandszenen zu 
tun und spielte Drums und Gitarre. Durch die Arbeit 
im Tonstudio eines Freundes kam sie mit Produktions- 
technik in Berührung und landete mit ihren selbst- 
gemachten Tracks, die Psychedelik, gefühlvoller Pop 
und tuoghe Downtempobeats auszeichnet, beim Nin- 
ja Tune-Label, dessen Radioshow sie immer schon 
liebte. Andere Einflüsse sind für sie Stanley Kubrick, 
Ridley Scott und George Lucas — »weil sie Themen 
ausloten können, die nicht in der Realität liegen und 
über die wir keine Kontrolle haben«. Musikalische 
Einflüsse sind u.a. Nick Drake, Polly Jean Harvey, Acid 
Rock, süße und psychedelische Popsongs der 60er, 
COLDCUT und John Peel. Sie bevorzugt die Zusam- 
menarbeit mit »echten Menschen« — und nicht nur 
klassisch ausgebildeten Musikern. »Das Leben der 
Leute interessiert mich: was sie in den Coffeeshops 
zueinander sagen, ihr Flüstern. In dieser Art von 
Musik ist eine organische Schönheit, eine Art gren- 
zenlose Musik, die Bewußtsein transzendiert.« 


LEKTROGIRL Musik wollte die geborene Tasma- 
nierin Emma Davidson schon immer machen (und 

der Drang verstärkte sich, als sie in London mehr und 
mehr Musiker — alles Männer — kennenlernte, die ihr 
immer wie die glücklichsten Menschen erschienen). 
Das einzige, was sie daran hinderte, war das fehlende 
Wissen, wie. Also besuchte sie einen Sound-Engineer- 
ing-Kurs. Denn als technikbegeisterte Frau, die immer 
gut im Umgang mit Computern war und lange Zeit 
Fotografie studiert hatte, kam für sie nichts anderes 
als elektronische Musik in Frage. Um sich darin zu 
professionalisieren, studierte sie für ein Jahr Tontech- 
nik in Australien, bevor sie mit genügend Stücken 

für ein Album nach London zurückkehrte. Ihre Platte 
| Love My Computer ist im Herbst 1999 auf 
Rephlex erschienen. 


Gründe für die Unterrepräsentation 
von Produzentinnen 


Wenn die Gründe für die geringe Anzahl von Pro- 
duzentinnen auf der Hand liegen würden, dann wäre 
es leichter, dagegen anzugehen, und es hätten wahr- 
scheinlich auch schon mehr Frauen getan. Aber das 
ist nicht so leicht. Schon deshalb nicht, weil dafür 
grundlegende gesellschaftliche Veränderungen von- 
nöten wären. Denn in einem sind sich alle Befragten 
einig — und das geht auch aus unserem Text hervor: 
Einer der wesentlichen Gründe dafür, daß Frauen sich 
in der elektronischen Musik (und generell) weniger 
bzw. schwieriger behaupten können, ist die Sozialisa- 
tion von Mädchen und Jungen, aus der sich die man- 
gelnde Akzeptanz gegenüber von Frauen gemachten 
Dingen ableitet. Die CHICKS ON SPEED merken zu 
diesem Thema nur an: »It's a socialisation problem, 
this will eventually change«, und auch Nic Endo kann 
sich keine andere Begründung als die technikfeind- 
liche Erziehung von Mädchen vorstellen — eine Erzie- 
hung, die sich — wie an den Erfahrungen von Gudrun 
Gut in Jugendzentren erkennbar ist — auch heute noch 
nicht großartig geändert hat. Neotropic meint, diese 
Erziehungsmechanismen seien vor allem in der Gene- 
ration vor uns ausschlaggebend und wirksam gewe- 
sen (wobei sie sich selbst glücklich schätzt, so offen 
erzogen worden zu sein), und vermutet die allgemei- 
nen Gründe — auch heute — vielmehr in einer sehr viel 
weniger klinischen (und damit instrumentellen) Her- 
angehensweise an die Technik bei Frauen. Dies be- 
gründet sie mit einem Klischee, das vielleicht gar kei- 
nes ist, sondern eher eine wiederum sozialisations- 
bedingte Folgeerscheinung: daß Frauen mehr dazu 
neigen würden, emotional zu handeln, und ihr Den- 
ken mehr ganzheitlich und im Einklang mit ihren 
Gefühlen sei. »Ich kann das nicht verallgemeinern, 
aber es erscheint mir doch so, daß Frauen näher 
an ihrem Selbst sind«, sagt sie, ohne dabei esote- 
risch werden zu wollen. 

Es fragt sich nur, ob diese Annahme letztlich eine 
positive Selbstzuschreibung für gendertypische Iden- 
tifikationszwecke ist oder eine weitere Kontroll-Zu- 
schreibung einer sehr clever ausdifferenzierten patri- 
archalischen Gesellschaftsstruktur. Auch Hanin Elias 
spielt in ihrer Antwort mit Klischees. Die Unterreprä- 
sentation von Frauen in elektronischer Musik begrün- 
det sich ihrer Meinung nach darin, daß das Frickeln an 
Geräten und das Produzieren elektronischer Sounds 


ein langweiliger Job für Leute mit Kreativ-Komplex 
Sei. Sie behauptet, daß Männer es bevorzugen, tote 
Dinge zu kontrollieren, die sie nicht kritisieren kön- 
nen. »Warum arbeiten so wenige Männer in Jobs mit 
kleinen Kindern?«, fragt sie zum Vergleich. Aber sie 
ist, was die elektronische Musik und das »Tote« an 
ihr angeht, zuversichtlich. Sie meint, es werde sich 
alles ändern, wenn Frauen erst mal selbst produzier- 
ten, weil Frauen die Musik zu etwas Lebendigem und 
Interessantem hin verändern könnten. 

Wie dem auch sein mag — Mo ist z.B. auch aufge- 
fallen, daß es bei Frauen nicht so den Thrill gebe, was 
Technik angeht. Sie erinnert an all die Mütter, die 
nicht mal die Stereoanlage bedienen können - »in 
dieser Welt wächst man halt auf« —, und wundert 
Sich, daß sie nicht gleich selbst Computer und Synthie 
gekauft hat, als der Wunsch, selbst zu produzieren, 
in ihr geweckt worden war: »Eigentlich wäre das ja 
nicht schwer gewesen.« Auch beim Plattenkaufen 
verhielt es sich so, das stellte Mo als Verkäuferin im 
Plattenladen fest, daß Frauen vorsichtiger, weniger 
und ausgewählter kauften — was aber wiederum an 
der von Mutti ewig gepredigten Sparsamkeit liegen 
mag, die auf generationenlangem Knappsen mit dem 
Haushaltsgeld basiert. 

Inga Humpe gibt als möglichen Grund an, daß 
die Produzentenrolle - sie bezieht sich dabei haupt- 
sächlich auf Fremdproduktionen, weil das ihr Arbeits- 
feld darstellt - immer auch eine Führungsrolle sei, an 
die sich Frauen erst mal herantrauen müßten. Denn es 
gebe halt immer noch sehr wenige Männer, die sich 
von einer Frau etwas sagen ließen. Inga Humpe be- 
tont, daß sie diese Rolle über lange Zeit hinweg habe 
erlernen müssen, da sie nun einfach kein Mensch sei, 
der einem anderen sagt, was zu tun ist. 

Dieses anerzogene, ständige »friedlich-ausglei- 
chen-Wollen« ist auch der Grund dafür, weshalb sich 
Frauen in elektronischen Szenen schwer durchsetzen 
können, vor allen Dingen, weil diese Szenen so männ- 
lich dominiert sind. Letzteres sieht Mo so begründet, 
daß sie sich eben nicht eigenständig und abgetrennt 
davon, sondern aus der Rockmusikszene heraus ent- 
wickelt haben. Gudrun Gut bringt noch einen ganz 
anderen Aspekt ein: Sie findet, daß das Karrierebild 
für Frauen nicht so existiert, es weniger Leitbilder 
gibt, die eine Karriere versprechen. Denn zu produzie- 
ren, was für Jungs als cooler Job gilt, ist halt nach 
gesellschaftlicher Meinung nichts für Mädchen. Au- 
Berdem meint Gudrun Gut, und das hat sie die Erfah- 
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rung mit und in vielen Bands gelehrt, machen Jungs 
generell gerne Musik, weil sie dadurch Mädchen krie- 
gen können. 


Schlußfolgerungen 


Lassen sich aus diesen Antworten überhaupt ge- 
nerelle Aussagen jenseits von Klischees und Plati- 
tüden ableiten? Wie bereits am Anfang vermerkt, war 
es vor der Konzeption dieses Artikels nicht unser Ziel, 
eine neofeministische Mastertheorie der Popkultur 
abzuliefern. Aufgrund der exemplarischen Auswahl 
von 12 Aktivistinnen kann dies auch gar nicht möglich 
sein. Allerdings lassen sich aus deren Aussagen 
Gemeinsamkeiten und Tendenzen einer Bewegung 
im popkulturellen Kontext erkennen. Obschon die 
Befragten aus teils sehr verschiedenen Verhältnissen 
und Szenen kommen, wird deutlich, daß sie in be- 
stimmten Bereichen ähnliche Erfahrungen gemacht 
haben, allein aus dem einen Grund: weil sie Frauen 
sind. Unsere Materialsammlung zeigt nun jedoch 
nicht, wie wir finden, das gesammelte Leid einer von 
der männlich dominierten Musikindustrie geknech- 
teten Frauenschaft, also keine Exkursion ins tiefe 
Jammertal der Superfrauen, sondern veranschaulicht 
vielmehr sehr realitätsnah, was passiert und was 
machbar ist. 

Denn wenn wir die Frauen nur ein weiteres Mal 
in die ihnen häufig zugeschriebene Opferrolle stecken 
und darüber hinaus gar eine Auswegslosigkeit be- 
schreiben würden, würden wir ungewollt das fatale 
Schema bestätigen, mit dem sich Macht habende und 
verwaltende Teile der Gesellschaft — in diesem Falle 
der männliche Teil - durch Kontrolltechniken wie 
Ausgrenzung, Absprechen von Kompetenz oder Hier- 
archisierung die Macht und Geltung über einen ande- 
ren Teil - in diesem Fall den weiblichen - verschaf- 
fen. Denn wenn lange und geschickt genug eine 
Opferrolle erklärt, aufgebaut und stilisiert wird, wird 
sie auch bereitwillig von den Betroffenen angenom- 
men. 

Zusätzlich hat sich im Verlauf von über einer 
Dekade gezeigt, daß die anfänglich propagierte, SO- 
genannte »Androgynität« elektronischer Musik ein 
völliges Trugbild ist, das zu keiner Zeit nur annähernd 
eingelöst wurde. Die Aussagen der befragten Produ- 
zentinnen bestätigen dies nachhaltig. Elektronischer 
Popmusik wurde in ihren Anfängen gerne diese »An- 
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drogynität« zugeschrieben, es wurden »ent-sexuali- 
sierte« Räume propagiert, die als Plateaus und Mög- 
lichkeiten zur Entwicklung und Entfaltung eines gen- 
derunspezifischen musikalischen Selbstverständnis- 
ses wirken sollten. Der Klang dieser einstmals neuen 
Popmusik versprach - in selten (oder nie?) geführten 
Diskursen übrigens — Zwischenräume ohne konkrete 
gesellschaftliche Festlegungen und Zuschreibungen - 
Techno-Idealismus pur, ohne jegliche Rückbindung 
an eine weitergehende gesellschaftliche Analyse oder 
wenigstens den Blick für die Problematiken, wie z.B. 
Gender-Hierarchisierungen, zu bekommen. Nur so ist 
es erklärbar, daß sogar heute noch in der de:bug, 
dem ansonsten sehr aufgeklärten Zentralorgan der 
elektronischen Musik, ein Artikel über eine Compila- 
tion elektronischer Produzentinnen mit »Electronic 
Music Is Transgender« überschrieben ist, und die 
Autorin vermutet: »Vielleicht ist es Ja tatsächlich 
so, daß musikalisch ambitionierte Künstlerinnen 
in der Produktion von elektronischer Musik end- 
lich das gefunden haben, was sie am Gebrauch 
von Instrumenten immer eher abgeschreckt hat: 
‚The psychological block of not having to swing 
a guitar or your dick around is part of what makes 
electronic music super hype, transgender, future 
steppin on««, zitiert sie ein unbekannt bleibendes 
Zitat. 

Nun, abgesehen davon, daß der Popanz »elek- 
tronische Musik« — was bitte ist das eigentlich ge- 
nau? — heutzutage in vielen Fällen so aufregend, neu 
und futuristisch ist wie ein Furz in ein nasses So- 
fakissen, bleibt doch immer noch die Frage nach 
dem »Transgender«-Faktor. Es ist ziemlich oberfläch- 
lich, ein Instrument wie z.B. die Gitarre phallozen- 
tristisch zu codieren, nur weil diese aufgrund ihrer 
Form von irgendwelchen Male-Chauvinist-Rockstar- 
Idioten im Verlauf der Popmusikgeschichte so benutzt 
worden ist. Viel aufschlußreicher für unseren Fragen- 
komplex wäre es, anstatt sich an alten Feindbildern 
abzuarbeiten, zu untersuchen, ob die Tools zur Er- 
zeugung elektronischer Musik androzentrisch codiert 
sind - und damit beziehen wir uns natürlich nicht auf 
klassische Hardware-Tools und Gitarrenersätze wie 
eine 303, sondern z.B. die Software, die fast aus- 
schließlich von männlichen Programmierern konfigu- 
riert wurde. 

Das ist bei Software im allgemeinen der Fall — 
auch bei Rechtschreib- und Tabellenprogrammen, mit 
denen in den Büros hauptsächlich Frauen völlig rou- 


tiniert und wie selbstverständlich umgehen. Ohne 
jemals Umfragen darüber gestartet zu haben, kann 
mit ziemlicher Sicherheit behauptet werden, daß 
Sekretärinnen die von ihnen benutzten Computerpro- 
gramme nach einer kurzen Lern- und Gewöhnungs- 
phase gewiß nicht als »männlich und feindlich« 
bezeichnen würden. Der Computer an sich und die 
in ihm steckenden Möglichkeiten bleiben den mei- 
sten von ihnen trotzdem verschlossen. Nur wenige 
von ihnen kommen auf die Idee, über die grundle- 
genden Anwendungen hinauszugehen und sich aus- 
zuprobieren — sei es im musikalischen wie auch in 
vielen anderen Bereichen. Die Hintergründe dafür 
mögen in der Erziehung liegen — das Eingehen von 
Risikos, gerade in finanzieller Hinsicht, und das Expe- 
rimentieren ist bei Mädchen lange nicht so akzeptiert 
wie bei Jungen — oder an der männerspezifischen 
Vermarktung der Tools. 

Wenn auch die Haltung der Geschlechter unter- 
einander die Umsetzung gewonnener Erkenntnisse in 
der Gesellschaft noch sehr erschwert, so ist doch 
deutlich zu erkennen, daß es Veränderungen bezüg- 
lich der Stellung der Frau in der Gesellschaft gibt. Die 
Frage ist nur, wo diese Veränderungen ihre Wurzeln 
haben oder sie erfolgreich schlagen können. Ob wirk- 
lich im Denken der Menschen oder nur in der immer 
stärker werdenden Wahrnehmung der Frau (in die- 
sem Falle der Musikerin/Produzentin) als Konsum- 
artikel und vor allen Dingen als Konsumentin, durch 
die kapitalistische Gesellschaft. Sich daran anschlie- 
Bende Fragen lauten: Könnte es sein, daß elektroni- 
sche Musik von Frauen bald ebenso dummdämlich 
gehypt wird wie etwa »Frauenliteratur«, die unter 
den Stichworten »Freche Frauen« oder »Die neue 
Frau« zum Verkaufsschlager wird? Hat die Musikin- 
dustrie in der Frau — die bisher im Vergleich zum typi- 
schen plattenkaufenden Mann als Konsumentin eher 
zurückhaltend war — eine neue Kundin entdeckt, bei 
der sie eine Scheinsolidarität durch ein Produkt »von 
Frauen für Frauen« wecken will? Auch Computer- 
technik, bisher als fachlich, kühl und androgyn (wenn 
jedoch eher auf männliche Wünsche zugeschnitten) 
beworben, erhält neuerdings mit der Entdeckung von 
Kindern als User die gewohnten geschlechtsspezifi- 
schen Zuteilungen. So stellte etwa der Spieleherstel- 
ler Mattel pünktlich zum Weihnachtsgeschäft Com- 
puter im Barbie-Design vor, für die sich Mädchen 
erwärmen sollen; für Jungen gibt es den Rechner mit 
Hot-Wheels-Bemalung. 


Ist ein auf Geschlechteridentität zielender Kon- 
sum, der die Images dafür wie gewohnt mitliefert, 
auch denkbar für ein popkulturelles Segment wie 
elektronische Musik? 

Auf der anderen Seite wurden seit den 80er Jah- 
ren in den (nicht zuletzt männerdominierten) Medien 
systematisch kulturelle Images von »starken Karriere- 
frauen« gezüchtet, die Ende der 90er in den Köpfen 
der Konsumentinnen endlich via multimedialer Ver- 
mittlung angekommen sind. Die für das Problem ein- 
seitig sensibilisierten Konsumentinnen identifizieren 
sich bereitwillig und dankbar mit diesen neuen Role- 
Models (egal, ob diese von der »stimmstärkeren Sei- 
te«, den Männern, positiv oder negativ betrachtet 
werden), intensivieren und beschleunigen durch ihren 
Konsum und ihr Verhalten in den zwischenmensch- 
lichen Lebenswelten den Prozeß der kapitalistischen 
Verwertung von einstmals kulturpolitisch progres- 
siven Strategien, die, übersimplifiziert, zum reinen 
Konsum- und Bewußtseinsartikel geronnen sind. Die 
fatale Strategie einer temporären Identität, die auf 
einmal ein festes Zuhause geworden ist und nun zur 
stabilen Identität taugt. Die strategisch einst notwen- 
dige Abgrenzung wird zum neuen verteidigungswür- 
digen Fetisch, anstatt sach- und diskursgerecht auf 
dem Müllhaufen der Geschichte entsorgt zu werden. 
Der kapitalistische Kompetitionswahn steigert sich 
einmal mehr, die Diktate der Ökonomie werden wie 
selbstverständlich als quasi-natürliche Umgangsform 
in die Lebenswelten der Geschlechter übertragen. Jeg- 
liches Gespür und jeglicher Sinn für Solidarität geht 
im neoliberalen Rausch der Produktion und Konsump- 
tion bekanntermaßen verloren. Wie sollte es zwischen 
den aufoktroyierten Geschlechterrollen langfristig an- 
ders funktionieren? Divide et impera ist seit jeher 
die sicherste Herrschaftsgarantie eines sich als natür- 
lich (bzw. gottgegeben) verstehenden Systems. Je- 
doch ist es ein fades Ziel, die Angleichung von Frauen, 
egal ob im politischen oder auch popmusikalischen 
Sektor, aus einem humanistisch-idealistischen Quo- 
tenwahn zu fordern, der uns allein schon durch eine 
anteilsmäßige Aufsplittung in Aktions-Konsum und 
Passiv-Verdienst das Paradies auf Erden bescheren 
will. 

Nein, das Bild, welches eine kompetitive (Pop- 
musik-) Kultur zeichnet und das sich uns auch durch 
die Auswertung unserer Fragen präsentierte, ist ein 
ganz anderes, ein Bild von Frauen nämlich, die noch 
mehr leisten müssen als Männer, noch mehr Ideen 


Nicht schlecht für eine Frau 


und noch mehr Power haben müssen. Also ab zum 
Workout, ab zum Skilltraining, vollständige Meta- 
morphose zur Powerfrau, und das System, das doch 
eigentlich keiner will, wird wieder effizienter. Gen- 
der-Identität ist nur ein weiterer verkaufsfördernder 
Faktor, mit dem bestimmte Produkt- und Konsum- 
linien vorgegeben werden. Die manchmal haarsträu- 
bend wahnwitzigen Tendenzen, die sich z.B. auch in 
der kommerziell beworbenen Schwulen- und Lesben- 
szene zeigen, bestätigen dies. 

Was also bleibt den Frauen, die sich all dem be- 
wußt entziehen möchten? Werden sie den goldenen 
Weg allen Fleisches gehen, der als einzig begehbarer 
im Hyperkapitalismus möglich erscheint und eine 
(logischerweise ohnmächtige) Aktion simuliert — die 
des dissidenten Konsums? 

Wir halten es für unabdingbar, die positiven Ten- 
denzen, die sich aus unserem bescheidenen Material 
ergeben mögen, sogleich wieder im Ansatz zu demy- 
stifizieren und dekonstruieren, da die gewohnten 
humanistischen Hoffnungsraketen im Jahr 2000 ein- 
fach nicht mehr richtig zünden wollen. Aber auch die 
sich rigoros-radikal gebenden Knallfrösche können 
unser Herz nicht wirklich erwärmen. Zum Glück bleibt 
uns das aktive Reflektieren und aggressive Hinter- 
fragen von Selbstverständlichkeiten aller Art auch im 
neuen Jahrtausend nicht erspart, und darauf freuen 
wir uns. Das als Arbeits- und Lebenshaltung. 
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Christa Karsten 


Did you shag him? 


Ca) 

brauchst Du mich! 

Du brauchst mich?! 

ich beherrsche Dich 
wolltest Du früher 

ein Junge sein? 

jetzt gehörst Du zum 
»schwachen Geschlecht« 
ich war im Fußballverein 
und pisse im Steh’n 
244) 

wann hört Macht auf? 
hier fängt Macht an! 


Jochen Distelmeyer: 
Laß uns nicht von Sex reden. 1992. 


e Fakten, Fakten, Fakten 
+ De:Bug #16, 48: 


»Weiterhin bekommt die Distillery den 
diesmonatigen Preis für den schlechtesten 
Veranstaltungsnamen: »Pussies on decks« 
am 27.11. (Jungs! Was blöderes ist euch 
wohl nicht eingefallen?)« 


So war es zu lesen vor einem Jahr. 

Ort: Leipzig. 

Veranstalter: Shifting Gears. 

DJs: Cora S., Schwester Polyester. 

Natürlich entflammte eine Diskussion. Einerseits 
wurde der Hinweis der De:Bugger verlacht und als 
spießig und humorlos abgetan. Andererseits war er 
Anstoß, vorangegangene Diskussionen über den ge- 
ringen Anteil von Frauen in der Popkultur wieder auf- 
zunehmen. Ort für letztere waren das Conne Island 
(politisches Zentrum und Konzertveranstaltungsort) 
und die ong (Fanzine) gewesen. Niemand sprach dar- 
über, daß die De:Bug-Kritik wiederum einen Faux 
pas beinhaltete: »Jungs!« Aber gut, meines Wissens 
arbeiten in der Distillery nur hinterm Tresen Mädels. 
Womit wir einmal mehr beim Thema wären ... 


+ +++ + 


»Man trifft sie oft auf den Tanzflächen 
dieser Welt, hört sie in Background Vo- 
cals, aber hinter den Tresen der Platten- 
läden sieht man sie selten. Frauen, die auf 
Parties und in Clubs spielen, haben mit 
den gleichen Stereotypen und Vorurteilen 
zu kämpfen, die in der globalen Ökono- 
mie und den Ländern der Markennamen 
regieren: Um ernst genommen zu wer- 
den, müssen sie entweder tough oder sexy 
sein. Egal was sie können, man nimmt sie 
immer erst als Frauen, als »Djanes« wahr, 
nicht als DJs, die zufällig Frauen sind. 

Sie bekommen weder die Unterstützung, 
noch die Bookings oder das öffentliche 
Feedback von Männern.« 


Tamara Warren: Attack Control. Schwangere 
hinter den Decks. De:Bug #14, 11. 


+ Der Wirrwarr war komplett, als die »Pussies on 
decks« am Vortag, dem 26.11.99, in der Leipziger Volks- 
zeitung als »Female Revenge« angekündigt wurden. 
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+ Die png beschloß zu diesem Zeitpunkt, daß das 
Thema aufgegriffen werden müsse. Als einzige, die 
sich dort explizit immer wieder dem Thema Gender & 
Co. widmet, wurde ich sozusagen delegiert, einen 
Beitrag zu schreiben. Andere wollten unabhängig 
davon Betrachtungen über Hierarchien in der Platten- 
industrie, quantitative Bühnenpräsenz von Musikerin- 
nen etc. anstellen. Das grundsätzliche Problem war 
jedoch, daß Popkultur an sich von uns onglern immer 
noch als progressives Element in der Gesellschaft 
betrachtet wird, jedoch gerade hier die Abwesenheit 
von Frauen offensichtlich ist. In einer Gesellschaft, die 
davon ausgeht, daß Frauen emanzipiert ihrer Wege 
gehen können, fiel dieses Ungleichgewicht auf. Es 
verunsicherte. 

+ Wo war der Ursprung zu suchen, welcher begrün- 
dete, warum Frauen eher als Promoterin bei Labels 
tätig sind, Männer hingegen A&R oder Produktma- 
nager werden? (Man bedenke einfach, wo die größe- 
ren Karrierechancen sind bzw. die besseren Gehälter 
gezahlt werden. Aspekte, die auf dem Symposium 
Musikerinnen und Öffentlichkeit Mitte November 
in Hamburg u.a. diskutiert wurden.) 

+ Zurück zu den »Pussies on Decks«. Das Thema 
schien mir so vielschichtig, daß ich mich mit Freunden 
zusammensetzte, um zunächst einmal die Facetten zu 
erfassen. (Unsere Runde war 3/4 weiblich, 1/4 männ- 
lich und als solche für mich schon eine neue Situation 
im Gegensatz zur ungewollt männlich dominierten 
png-Arbeit.) Es entstand ein Beitrag für ong #40, der 
sich dem Thema über den Gender-Ansatz näherte. Ein 
Gespräch mit Cora S. ging dem voraus. 

+ Der Text führte dazu, daß die beiden DJs darin 
ausschließlich einen Angriff auf ihre Person und ihre 
Arbeit wahrnahmen (Zu lesen in ong #41). Ein weite- 
rer ongler meldete sich sehr harsch zu Wort, da er 
nicht nachvollziehen konnte, wie sehr sich Frauen 
selbst im Weg stehen können. Darauf folgten drei 
Leserbriefe in ong #42. Weitere Auseinandersetzun- 
gen wurden in Artikel infiltriert, so daß zumindest die 
redaktionelle Arbeit sensibilisiert wurde. 

+ Hier nun folgen ein paar grundsätzliche Gedan- 
ken über »Pussies on decks« vor dem Hintergrund 
von Frauen und Popkultur. Zunächst werde ich mich 
unter sprachlichen Aspekten dem Thema nähern, 
im Anschluß Machtstrukturen verdeutlichen und 
mich dann mit den Vor- und Nachteilen von mono- 
geschlechtlich organisierten Veranstaltungen ausein- 
andersetzen. 


testcard #8 


© Lebendige Sprache 


+ Das Wort Pussy geistert durch den Pop-Alltag. Da 
gibt es Pussypop, Pottpussies und und und. Und ganz 
zum Schluß »Pussies on decks«. Doch welche Asso- 
ziationen ruft es hervor? Wann ist der Wortgebrauch 
Effekthascherei, und wann ist er gerechtfertigt? Ist er 
überhaupt gerechtfertigt? Ist es überhaupt noch mög- 
lich, durch seine Verwendung zu provozieren? 

+ Da wären zunächst die unterschiedlichen Lesar- 
ten zwischen Kätzchen und Fotze. Im englischen und 
amerikanischen Sprachraum ist die Konnotation ein- 
deutig: »Check some pussies«, heißt es, wenn der 
Testosteron-Spiegel ansteigt. Pussy kann in diesem 
Zusammenhang natürlich als Mädchen oder Frau ge- 
lesen werden, aber ist tatsächlich die Person gemeint, 
oder nicht doch eher das Organ? 


»Respect my body ‘cos that’s where 
you came from.« 


DJ Rap: Bad Girl, 1999. 


+ Dennoch ist nicht zu vergessen, daß gerade inner- 
halb von Jugendkulturen, hier speziell in der Black 
Culture, immer auch die Möglichkeit bestand, Bedeu- 
tungen von Begriffen radikal zu wandeln. Als jüngstes 
Beispiel sei Missy Elliot mit She’s A Bitch genannt. 


»Die l4jährige Lolita Shante Gooden 

aus Queens erkannte früh, daß die Varia- 
tionsmöglichkeiten einer »battle ö the 
sexes< mit dem Mikrophon buchstäblich 
unendlich waren. (...) UTFO, eine Män- 
ner-Crew, brachte einen sexistischen Rap 
heraus, in dem drei Akteure (...) ihre 
Fähigkeiten testeten, ein neues Mädchen 
in ihrer Gegend anzumachen. Als ihnen 
der Erfolg versagt blieb, warfen sie ihr 
vor, sie sei völlig eingebildet«. Das war 
Lolitas Chance, ein wenig Dreck zurück- 
zuschleudern, und sie nahm 1984 
»Roxanne's Revenge: auf. (...) Der 
Kampf der Geschlechter hatte begonnen, 
und die Mädchen hatten im HipHop 
eine natürliche Basis gefunden, von der 
aus sie operieren konnten.« 


Charlotte Greig: Will You Still Love Me Tomorrow. 
Mädchenbands von den 50er Jahren bis heute. 
Reinbek: 1991, 266 f. 


+ Wenn nur einzelne Begriffe provokativ eingesetzt 
werden, ist jedoch auch ein erhöhtes Risiko zu konsta- 
tieren, daß das Publikum den Kontext nicht (er)kennt 
oder kurzerhand den Begriff ausschließlich aus eige- 
ner Position bewertet und es so zu Verschiebungen 
und Abweichung, wenn nicht gänzlicher Umdeutung 
kommt. Daß Jugendkultur immer im Rahmen von 
Klassenverhältnissen sowie regionalen Besonderhei- 
ten codiert wird, sollte in diesem Zusammenhang be- 
dacht werden. Demnach passiert dann die Einbettung 
des Begriffs möglicherweise im tradierten Kontext von 
Symbol und Sprache, also völlig kontraproduktiv. Was 
wurde also gewonnen, wenn die Irritation mißlingt? 
+ Um noch einmal auf Missy Elliot zurückzukom- 
men: Rezipiert jemand das Stück, der nicht musikin- 
teressiert ist, so ergibt sich die Möglichkeit, daß 
»Bitch« a) als Konkurrentin aufgefaßt wird oder b) 
eine Frau darstellt, die es mit vielen Männern treibt, 
ein Umstand, der sie bis dato eindeutig abwertet. Ein 
Mann hingegen, der vorgibt, viele Frauen »gehabt« zu 
haben, wird zumindest unter seinesgleichen Anerken- 
nung finden. 

+ Es stellt sich schlicht die Frage, warum explizit in 
einem Veranstaltungsnamen darauf verwiesen wer- 
den muß, welchen Geschlechts die DJs sind. Aber was 
sagt dieser Aspekt über die Musik aus? 


»Wir haben uns Namen gegeben, die 
nichts darüber aussagen, ob wir Männer 
oder Frauen sind. Wir haben auch 

nie großes Getue um unser Geschlecht 
gemacht. Wir sind DJs, und das ist alles.« 
Kemistry in Raveline #10/96, 36 f. 


+  Marketingstrategisch ist einem solchen Konzept 
das schamlose Ausnutzen des »Bonus« Frau-sein im- 
manent. Madonna »lehrte« uns, daß es dieses System 
nicht anders will. Also sollten wir es mit seinen eige- 
nen Mitteln untergraben. Andererseits muß man sich 
hier immer wieder des Risikos bewußt sein, daß man 
unter diesem Aspekt zwar erfolgreich sein kann, aber: 
Wird man tatsächlich auch ernstgenommen? Bis auf 
Madonna haben das wohl nur wenige geschafft. Oder 
suggerieren die Namen SPICE GIRLS oder Verona 
Feldbusch Integrität? 

+  Sprachstruktur und Wortgebrauch zeigen bei sen- 
sibler Rezeption Strukturen auf, die gesellschaftliche 
Moralvorstellungen transportieren. Sie weisen Men- 
schen aktive und passive Parts häufig scheinbar gänz- 


lich unbewußt zu. Im Englischen hört man durchaus 
unter Mädchen die Frage: Did you shag him? Gibt es 
ein deutsches Pendant, welches alltäglich klingt? 


o Geschlechterverhältnisse 


+ Laß uns von Sex reden! Von Sex und Gender. 
Denn hier bietet sich ein geeignetes Handwerkszeug, 
um Prozesse zu verstehen, die in unserem Gesell- 
schaftssystem ablaufen und die sich bei aller recht- 
lichen Emanzipation der Frau dennoch auf das Ge- 
schlechterverhältnis auswirken. Und dies in der Tat 
häufig in Zahlen, einem mathematischen Verhältnis 
gleich. Auch wenn ich keine Freundin der Quoten- 
regelung bin, da letzten Endes Können und Leistung 
zählen sollten, so frage ich mich dennoch, ob sich ein 
50:50: ohne weiteres Zutun erreichen läßt. 

+ Für den Begriff Gender gibt es im Deutschen kei- 
ne Entsprechung. Im englischen Sprachraum hinge- 
gen wird die Unterscheidung zwischen Gender und 
Sex getroffen. Gender umschreibt dabei die nicht- 
naturgebundenen Aspekte von Geschlechtlichkeit, die 
sich kulturspezifisch entwickeln. Bei uns kann diese 
Differenz zwischen natürlichem und kulturellem Ge- 
schlecht nicht wahrgenommen werden, da das Wort 
Sexualität beide Aspekte beinhaltet. Durch diese Kon- 
stellation ist es möglich, die natürliche Sexualität, 
also die Unterscheidung von Mann und Frau anhand 
ihrer äußeren Geschlechtsmerkmale, kulturell zu 
begründen. Das heißt, daß das natürliche Geschlecht 
verinnerlicht wird. Der genetisch bestimmte Unter- 
schied (Cixous, Irigaray) ist keineswegs zu leugnen, 
doch erhält er eine Eigendynamik während des Auf- 
wachsens. 

+ Die Genderforschung geht davon aus, daß das 
kulturelle Geschlecht sich in zeitlicher und räumlicher 
Differenzierung und aus bestimmten gesellschaftli- 
chen Erwartungen heraus entwickelt. Andere Kultu- 
ren gehen beispielsweise nicht von der Aufschlüsse- 
lung Mann-Frau aus, sondern differenzieren weiter in 
Mann-Mann, Frau-Mann, Mann-Frau, Frau-Frau. Wird 
die Differenz zwischen natürlichem und kulturellem 
Geschlecht wahrgenommen, so wird es möglich, den 
Herrschaftscharakter einer Gesellschaftsordnung zu 
analysieren. Über- und Unterordnung sind dann nicht 
mehr unschuldige Effekte einer nicht hinterfragbaren 
Natur, sondern das Resultat eines politisch konstruier- 
ten Verhältnisses. 


Did you shag him? 


+ Demnach strukturiert Gender die Sozialisation, 
die Interaktion und die soziale Organisation einer Ge- 
sellschaft neben anderen Klassifikationen wie Haut- 
farbe, Alter oder Milieu. Gender stellt eine kulturelle 
Schablone dar, die Wahrnehmung, Erwartung und 
Bewertung des Verhaltens von Individuen beeinflußt. 
Dieses Konstrukt wird so weit verinnerlicht, daß es 
den psychologischen Kern der Geschlechtsidentität 
bildet, der unter anderem im Habitus eines Menschen 
Ausdruck findet. 

+ Die möglicherweise hierarchisch verlaufenden 
Beziehungen können u.a. anhand der Körpersprache, 
einem Aspekt des Habitus, untersucht bzw. nachge- 
wiesen werden. Denn wenn eine Gesellschaft vertikal 
strukturiert ist, müssen Gefühle unterdrückt und mas- 
kiert werden, die ursprünglich in der Körpersprache 
Ausdruck fänden. Demnach wird z.B. vom Mann er- 
wartet, daß er tatkräftig ist, oder von der Frau, daß 
sie sich z.B. elegant bewegt und gerne sowohl um ihr 
Äußeres als auch um andere Menschen kümmert 
(Theweleit). Diese Konstellation beinhaltet auch, daß 
Frauen von Männern angesehen werden. Sie selber 
sehen aber weniger zurück, sondern kontrollieren 
sich, welche Wirkung sie möglicherweise haben. Aus 
diesem Umstand kann ein Minderwertigkeitsgefühl 
entstehen, da eine andere Frau meist als wesentlich 
attraktiver wahrgenommen wird. 

+ Eine Ursache hierfür ist, daß die Wahrnehmung 
der Frauen von Frauen meist männlich vermittelt ist. 
Der distanzierten Beobachtung entspricht die ängst- 
liche Selbstprüfung, denn die Beobachterin weiß sich 
jederzeit im Beobachtungsfeld der anderen, die wie 
sie selbst demselben Imperativ des männlichen Blickes 
gehorcht. Allein diese Konstruktion erschwert die 
Zusammenarbeit unter Frauen immens. 

+ Wenn sich diese Stereotype auch im Alltag auf- 
lösen, so werden sie doch in fiktiven Darstellungen 
der Werbung und des Films oder der Zeitschrift gerne 
verwendet und bremsen höchstwahrscheinlich den 
Entwicklungsprozeß (wenn man von Medienwirkun- 
gen ausgeht). 

+ In Frauenzeitschriften wird Schönheit verharmlost 
und zu einer Frage der Loyalität. Werbung und Re- 
portagen wiederholen beständig, daß die inszenierte 
Weiblichkeit im äußeren Erscheinungsbild durch An- 
erkennung und sozialen Aufstieg belohnt wird. Hier- 
zu gehört ebenfalls die Inszenierung von Sexuali- 
tät, wodurch Frauen abermals zu Konkurrentinnen 
werden, denn letzten Endes geht es nicht nur darum, 


testcard #8 


vielleicht einen passenden Mann zu finden, sondern 
den besten, und dies unbedingt. Auch wenn das zu- 
nehmend nicht derart formuliert wird. Der Männer- 
blick bleibt das Nonplusultra für das Ansehen einer 
Frau. 
+ Nun schlägt sicher ein jeder bzw. eine jede von 
Euch die Hände über dem Kopf zusammen und sagt: 
»So schlimm ist es ja nun wirklich nicht mehr!« Susan 
Faludi entwarf dennoch in den 80ern die These vom 
Backlash. Diese besagt, daß innerhalb der Gesellschaft 
nur so getan wird, als sei die Frau durch den gleichen 
rechtlichen Status emanzipiert. Wobei Emanzipation 
nicht mehr als die Gleichstellung der Frau begriffen 
wird, sondern als die Suche nach einem neuen, erfüll- 
ten Lebensstil. Ganz nebenbei konnte Hausarbeit und 
Ehe so aufgewertet werden. Wurde »erstaunlicherwei- 
se für Männer aber kaum attraktiver. Noch heute 
müssen sich selbst Kindergärtner für ihre Tätigkeit 
rechtfertigen. 
+ Mitte der 70er wurde der Feminismus durch be- 
sagte Strategien kommerzialisiert und neutralisiert. 
Fotos von Karrierefrauen und Single-Mädchen sollten 
der Bestätigung dienen. Die Angst vor Infertilität, 
Depressionen und dem Alleinsein im Alter bildete 
zusätzliche Grundlagen, daß die Frauen sich vom 
Feminismus abwandten, so sie überhaupt je zu ihm 
gefunden hatten. 
+ Der feministische Protest mutierte zu einem Ge- 
spenst in lila Latzhose, obwohl sich kaum etwas am 
repressiven Charakter der Erwartungshaltung verän- 
dert hatte. Faludi beschreibt diese Entwicklung recht 
krass und spricht von Medieninszenierungen mit 
gesellschaftlicher Auswirkung. Einzig die Popkultur 
sollte prinzipiell einen Ausweg aus diesem Konstrukt 
bieten. Doch was bleibt, wenn wir das Gros solcher 
Erwartungshaltungen und Vorurteile beibehalten? 
+ Eine aus der Gender-Forschung abgeleitete These 
könnte lauten, daß es für Frauen weniger lukrativ ist, 
aufzulegen, als für Männer. Nicht aus der Handlung 
des DJing heraus, sondern aus dem Resultat, der Prä- 
sentation in der Öffentlichkeit. Während Jungs durch 
diese durchaus Macht ausstrahlende Position ihre 
Chancen bei Mädchen steigern, verschlechtern sich 
für Mädchen eher die Chancen, da sie suggeriert: van 
die komme ich ohnehin nicht ran«. Denn wer den Mut 
hat, sich auf dem Podium zu präsentieren, muß stark 
sein und eigene Meinung und Willen haben. Natürlich 
übt dies auf einige Menschen gerade einen Reiz aus, 
das will ich nicht abstreiten. 


o Das monogeschlechtliche Podium 


+ Sind Veranstaltungen, die ausschließlich Frauen 
ein Podium bieten, ein Ausweg? Einerseits haben sie 
den Vorteil, daß die Atmosphäre weniger mit Skepsis 
beladen ist. Dazu gehört aber schon einmal, daß man 
sich nicht als Konkurrenz begreift, sondern als prinzi- 
pielle Einheit, die möglicherweise für Mädchen eine 
Vorbildfunktion erfüllt. In diesem Zusammenhang er- 
scheint es wichtig, daß man voneinander weiß, so daß 
man sich über die Arbeit, gleich welche, austauschen 
kann. 


»Ich kenne genug Kollegen und Kollegin- 
nen von mir, Jana Clemen zum Beispiel, 
die auch schon lange dabei sind, aber kein 
Schwein interessiert sich für sie, weil sie 
lange nicht die richtigen Connections 
hatte. Solche Leute versuche ich dann zu 
unterstützen, indem ich, wenn ich mal 
krank bin oder nicht kann, sage: Nehmt 
doch die Bianca von der Houseattack, die 
legt super auf. Es gibt viele DJs, die ein- 
fach nicht beachtet werden.« 

Mercedes Bunz: Monika Kruse. De:Bug #5, 17. 


Dabei geht es keineswegs um ein bewußtes Ausgren- 
zen von Männern, sondern vielmehr um die Möglich- 
keit, den »öden« Alltag der Popkultur zu beleben. 
Männer sollten sich einfach nur komisch vorkommen, 
wenn sie ausschließlich mit ihresgleichen agieren. Es 
ist zwar kaum möglich, Leistung fernab gesellschaft- 
licher Kriterien zu beurteilen, jedoch sollte man sich 
zumindest seiner eigenen Vorurteile bewußt sein. 


»Es dauert eine Weile, sich einen Namen 
zu machen, denn immerhin sind wir 
Frauen und werden nicht von allen 
immer so ernstgenommen. Wir müssen 
uns jedesmal neu beweisen und zu einem 
bestimmten Grad besser sein als die 
Männer. Aber manche Männer, die vor 
unserem Auftritt dumme Sprüche 
gemacht haben, sind sogar schon zu uns 
gekommen und haben sich entschuldigt. 
Die haben richtig bedauert, daß sie so 
bescheuert waren und uns so etwas nicht 
zugetraut haben.« 

Kemistry in Raveline #10/96, 36 f. 


+ Es geht also nunmehr darum, daß Frauen endlich 
ihre Hintern bewegen und aktiv werden. Dabei soll 
das Podium zweitrangig sein. Es geht darum, Berüh- 
rungsängste mit der Öffentlichkeit abzubauen und 
eigene Leistung zu respektieren. Eine Chance zu be- 
kommen. 


»Ich glaube, wir alle haben das Potential, 
außergewöhnlich zu sein, und gleichzei- 
tig sehe ich viele unglaublich faule Leute 
um mich herum. Die wollen nicht anders 
sein. Aber diese Anders-Sein und Nach- 
Vorne-Schauen halte ich gerade für be- 
sonders wichtig. Ich kann einfach nicht 
verstehen, warum nicht jeder so ist.« 


Eric Bendorf: Vicky Bennett aka People like us. 
De:Bug #5, 20. 


sister sSledge 


Did you shag him? 


+ Wenn es nicht anders geht, dann bildet Netz- 
werke! Ein gelungenes Beispiel gibt es ja hierzulande. 


I want to join a band 

and play in front of crazy fans 
I just like all that temptation 
give me a melody, 

that’s all I ever need 

for music is my salvation 
Sister Sledge: Lost In Music. 1979. @) 
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Hans Bellmer, La Mitrailleus® ©” etat de gräce (1937) 


Cyborg 
im Zustand 
der Gnade 


Gender, 
Cyborg 
und Techno 


Lisa Pfahl 


Space is the Place 


Sun Ra gab mit seinem »Science Myth Solar Ar- 
kestra« in den frühen 70er Jahren für die schwarze 
Bürgerrechtsbewegung eine Losung aus: »Space is 
the place«'. Diese versprach — zunächst künstlerisch — 
einen Aufbruch jenseits von afro-amerikanischem 
Essentialismus und diesseits defensiver Assimilation. 
Die — furchterregenden? — »Aliens« aus dem »Outer 
Space« sind totale Outsider, unsäglich Fremde, die 
von ihrem »Astral travelling« einiges mitzubringen 
und vieles entdeckt haben. Mit dem Alien fand die 
ästhetische und politische Revolte ein Format, das 
eine Artikulation der eigenen gesellschaftlichen Lage 
und neue Aufbrüche ermöglichte. Dieser Idee folgt 
Donna Haraway, die Autorin des Manifesto for Cy- 
borgs: Wenn sie sagt »|I would rather be a cyborg 
than a godess«?, verknüpft sie die angestrebte Neu- 
ordnug des Geschlechterverhältnisses mit einem neu 
zu schaffenden Selbstverständnis des Subjekts. Sie 
setzt auf die Subversion des Cyborgs, auf die Chance, 
seine eigene Teleologie als hyper-liberales atomisier- 
tes Individuum zu unterlaufen, und sieht von einer, 
linke Technologiediskussionen häufig dominierenden 
Kritik am Fortschrittsglauben ab. Im Mittelpunkt steht 
die Idee, daß der Cyborg als Wesen einer Postgender- 
Gesellschaft eine Kreatur ohne Ursprung ist. »In a 
sense, the cyborg has no origin story in the Western 
sense; a »final« irony since the cyborg is also the 
awful apocalyptic telos of the »West’s<« escalating 
dominations of abstract individuation, an ultima- 
tive self untied at last from all dependency, a man 
in space«®. Der Cyborg wird als geschlechtsneutraler, 
von Umwelt und kulturellem System unabhängiger, 
sich selbst reproduzierender Organismus und aufgrund 
seiner Ursprungslosigkeit zur politischen Hoffnung. 
Haraway investiert in eine Überwindung der impliziten 
Ontolgie des Marx’schen Arbeitsbegriffs und der 
psychoanalytischen Fiktion des Naturzustandes. Aber 
hat nicht auch der Cyborg eine versteckte Ontologie, 
Aspekte, die notwendig ausgeblendet sind? 

Der Cyberfeminismus expliziert reflexiv, was die 
Technobewegung mimetisch praktiziert. Beide artiku- 
lieren ein Unbehagen an der symbolischen Praxis einer 
Zweiteilung der Welt in männlich und weiblich, die in 
der Regel, wie alle Dichotomien, asymmetrische Glie- 
der herstellt. »Das zweite Glied ist nur das Andere 
des ersten, die entgegengesetzte (degradierte, un- 
terdrückte, exilierte) Seite des ersten und seiner 


Menschmaschine Maria (Metropolis, 1926) 


Schöpfung«®. Um zu einer Definition ihrer Version 
des guten Lebens beizutragen, werden sich selbst 
steuernde künstliche Organismen von Cyberfemini- 
stinnen als Emanzipationsstrategie diskutiert und von 
der Technojugendkultur durch Mode, Ganzkörperra- 
sur und digitaler Ästhetik kultiviert. Bleibt die Frage: 
Können Cyborgs und Cyberspace wirklich eine neue 
Gesellschaft begründen? 

Die 1960 in der amerikanischen Raumfahrtbehör- 
de NASA enstandene Wortschöpfung bezeichnet das 
damals hypothetische Projekt eines universell umzu- 
bauenden Menschen, dessen Körper an das Weltall 
anzupassen ist. Dabei verwerfen die Wissenschaftler 
Manfred Clyne und Nathan Kline eine dem Körper 
äußerliche Technologie und konstruieren »eine Art 
Organ«, das als »osmotische Druckpumpe funktio- 
niert, die den menschlichen Organismus mit einer 
gleichbleibenden Drogen-Dosis versorgt«°. Doch Cy- 
borgs werden nicht erst mit fortschreitender Raum- 
fahrt- und schließlich Gentechnik erfunden, sondern 
lassen sich als bildliche Metaphern, als (in der Phan- 
tasie) lebendige Skulpturen, (Schaufenster-)Puppen, 
Mensch-Maschinen in den letzten Jahrzehnten in 
unterschiedlichen kulturhistorischen Situationen und 
Kontexten wiederfinden. 

Der explizite, diskursive Anspruch des Cyberfemi- 
nismus und die mimetische Artikulation des Prinzips 
Cyborg im Techno sind Plattformen, auf denen wir den 
Cyborg befragen können. Die erste Ebene liegt auf der 
Abstraktionsebene der Diskursanalyse, die zweite auf 
dem (Tanz-)Boden von Interaktionen im Ausdrucks- 
paradigma des Cyberspace. Es soll hier darum gehen, 
Sinnelemente der Repräsentation »Cyborg« zu ent- 
schlüsseln, die in den »realen« Cyborg — der Cyborg 
von Organtransplantation, künstlichen Implantaten, 
neuen Organen, neuen Sinnen und Gentechnologie — 
eingeschrieben sind. 

Dem Wanken der phallogozentrischen Ordnung 
einen Schubs versetzen. 

Die Metapher des Cyborgs weckt Hoffnungen, 
dem intersubjektiven und letztendlich dem gesell- 
schaftlichen Machtregime des Geschlechterverhältnis- 
ses entkommen zu können. Aus kulturpragmatischer 
Perspektive stellt der Cyborg-Diskurs eine Artikula- 
tion, ein Element eines Lösungsansatzes für die Hand- 
lungsprobleme einer kulturhistorischen Situation dar. 
Doch auf welche Handlungsprobleme bezieht er sich? 
Als entsubstantialisierendes, individualisierendes und 
enthistorisierendes Konstrukt, als das der Cyborg zu 


Cyborg im Zustand der Gnade 


unterschiedlichen Zeitpunkten in der Geschichte auf- 
taucht, scheint er auf den kulturellen Wert des selbst- 
mächtigen, zentrierten männlichen Subjekts ironisch 
zu reagieren. Der Cyborg hat kein Problem damit, zer- 
legt zu werden und außer Funktion zu geraten. 

Als Metapher für eine postidentitäre, aber trotz- 
dem, weil autopoeitisch, handlungsfähige Subjektpo- 
sition, kann der Cyborg in die biographischen Unsi- 
cherheiten des postfordistischen Strukturwandels des 
Arbeitsmarktes einrasten: Die zunehmende Zerbrech- 
lichkeit berufszentrierter Biographien führt zu einem 
Verlust von Selbstgewißheit, vor allem der des männ- 
lichen Subjekts. Die Flexibilisierung von Arbeitsver- 
hältnissen erzwingt und erlaubt eine — für europäi- 
sche Verhältnisse — gesteigerte räumliche Mobilität, 
die Freundschaften, Nachbarschaft, lokale Bindungen 
gefährdet und dadurch der Ideologie des Individualis- 
mus, jeder müsse eben sich selbst helfen, zu neuer 
lebensweltlicher Plausibilität verhilft. In dieser Per- 
spektive erscheint der Cyborg als Apotheose des libe- 
ralistischen Individualismus, als Kühlerfigur der Mo- 
dernisierungsgewinner. 


Frosch küßt Bierflasche 


Eine der frühen Repräsentationen des traditio- 
nellen Geschlechterverhältnisses in der Thematik von 
Künstlichkeit liefert der Pygmalionmythos: Weil Pyg- 
malion »die Menge der Fehler [...] abstieß, die die 
Natur dem weiblichen Sinn gegeben«, schnitzt er sich 
eine Skulptur. Diese hat »eine Gestalt, wie sie nie ein 
geborenes Weib kann haben, und [Pygmalion] ward 
von Liebe zum eigenen Werke ergriffen«®. Venus 
erweckt die Skulptur auf Pygmalions Wunsch zum 
Leben. Was läßt sich aus dieser Konstellation heraus- 
lesen? Der hier erschaffene Cyborg gleicht noch eher 
einer lebendigen Puppe: die Statue ist reine Form, 
sie hat weder ein anatomisches noch ein rationales 
Gerüst. Sein Begehren richtet sich auf das, was sie 
als normale Frau nicht sein kann, seine Objektbezie- 
hung ist narzißtisch, insofern er bestätigt wird durch 
das, was sie nicht ist. Sie hat dann die Negation 
dessen zu sein, was sie in der phallischen Ordnung 
sowieso nie sein durfte. Pygmalion spiegelt seinen 
eigenen Glanz in ihrer zugerichteten Schönheit, die 
aufrechtzuerhalten ihre Aufgabe ist. Er ist von vorn- 
herein mit sich identisch, aber auf sie angewiesen; 
sie ist einer Ordnung unterworfen, die sie in ihrem 
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Selbstausdruck einschränkt, um ihrerseits in den fort- 
an vergifteten Genuß einer legitimen Repräsentation 
im Geschlechterverhältnis zu kommen. Übersetzt in 
die Cyborg-Metaphorik ließe sich das klassische Ge- 
schlechterverhältnis als ein fortwährender Konstruk- 
tionsprozeß beschreiben, in dem (kollektive) männli- 
che Subjekte sich ihre jeweilige Traumfrau erschaffen. 
+ Die angebliche Naturwüchsigkeit dieses Ge- 
schlechterverhältnisses wird aufgedeckt, wenn Simo- 
ne de Beauvoir die Rolle der Schwarzen in den Ver- 
einigten Staaten mit denen der Frau vergleicht: »Man 
kennt die bissige Bemerkung Bernard Shaws: »Der 
weiße Amerikaner«, sagt er, „weist dem Schwarzen 
die Rolle des Schuhputzers zu: daraus schließt er 
dann, daß er zu weiter nichts taugt.« Auf diesen Cir- 
culus vitiosus stößt man immer wieder in analogen 
Umständen: wenn ein Individuum oder eine Gruppe 
von Individuen untergeordnet ist, so ist es eben un- 
tergeordnet; aber über den Ausdehnungsbereich des 
Wortes sein muß man sich verständigen; gegen bes- 
seres Wissen unterlegt man ihm substantiellen Wert, 
während es ein im Hegelschen Sinne nur dynamischer 
ist: sein, das heißt geworden sein, zu dem geworden 
sein, als was man sich manifestiert; ja, die Frauen in 
ihrer Gesamtheit sind heute den Männern unterlegen, 
das heißt, daß ihre Situation ihnen geringere Mög- 
lichkeiten eröffnet: die Frage ist nun, ob dieser Stand 
der Dinge immer der gleiche bleiben soll«’?. 

Jacques Lacans Diagnose dieser Konstellation: »La 
femme n’ existe pas« ist dementsprechend nicht als 
anthropologische Annahme mißzuverstehen, sondern 
als Analyse der Folgen einer andauernden symboli- 
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schen Ordnung, in der Frauen als das »Zweite Ge- 
schlecht« gelten. In Frauen ist etwas Nicht-Identitäres 
verkörpert, eine Differenz, die das bürgerliche - 
selbstverständlich männliche — Subjekt erfolgreich 
ausgeschlossen hat, um sich als identitäres Subjekt 
von Moral, Vernunft und Selbstbeherrschung zu eta- 
blieren. Dieses Verhältnis von Identität und Differenz 
konstituiert und stützt das bürgerliche Subjekt der 
modernen Nationalstaaten, um den Preis des Aus- 
schlusses des Anderen, in Gestalt von Fremden, Juden 
und Frauen, die als irritierende »Ambivalenzen der 
Moderne« die übriggebliebenen Reste dieses Zu- 
schnitts sind.® 

Für das Geschlechterverhältnis geht von dieser 
Konstellation eine ungeheure Tragik aus, die Slavoj 
Zizek am Beispiel einer Bierreklame illustriert: Eine 
Prinzessin fängt einen Frosch, den sie küßt, dieser ver- 
wandelt sich in einen Prinzen. Dieser küßt sie wieder- 
um, woraufhin sie sich zu seiner Freude in eine Bier- 
flasche verwandelt. Sie soll also so sein, wie er es will, 
damit er nicht in Gefahr kommt, von ihr, der Anderen 
abhängig zu werden — denn die Rettung durch die 
Prinzessin versetzt ihn in ein bedrohliches Abhängig- 
keitsverhältnis. Jeder Geschlechtsgenuß ist dadurch 
von einem fundamentalen Mangel bedroht. Sie muß 
deswegen immer eine Andere sein, damit sie ihm nicht 
zur Gefahr wird, damit er sie attraktiv finden kann. 
Ihre Lust hingegen ist immer woanders, weil eben 
nicht in der realen Geschlechtsbeziehung verwirklich- 
bar (wenn man diese Interpretation einmal ausreizt), 
aber dafür auch freier, nicht durch dieselbe Problema- 
tik der Selbstbestätigung gebunden.? 
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o  T-1000 oder der Cyborg im Zustand 
der Gnade 


Eine avancierte Stufe des Cyborgs, die weit jen- 
seits der technischen Machbarkeit liegt, zeigt den 
phantasmatischen Charakter der Cyborg-Metapher: 
Gemeint ist der flüssige Cyborg. Diesem ist die Künst- 
lichkeit nicht mehr aufgepropft oder ihm eingebaut, 
wie bei Maschinen-Menschen a la Frankenstein, son- 
dern er formt sich aus einer amorphen Substanz, die 
»es« willkürlich in jede beliebige Form bringen kann. 

Der »Transformer«, wie er in Terminator 2 als T- 
1000 zu sehen ist, übersteigt die Dichotomie Flüssig/ 
Fest, die gleichzeitig in der Kulturgeschichte des We- 
stens die Polarität der Geschlechter bezeichnet hat: 
Das Feste, Formstabile, Wohlgeordnete des männli- 
chen Subjekts versus die sich stets neu mischende 
Quirligkeit des Weibes, deren weicher (=flüssiger) 
Körper sich zur Panzerung nicht eignet. Der hier be- 
schriebene flüssige Cyborg, bei dem die Differenz 
Künstlichkeit/Natürlichkeit in Bezug auf die Körper- 
lichkeit nicht mehr greift, findet sich oft in Techno- 
Clips, was auf die Faszination dieses androgynen Kör- 
perschemas verweist. 

Gerade die Plastizität und Wandelbarkeit gerät 
dem Transformer zum Vorteil gegen die gestählte 
Körperlichkeit des mechanischen Cyborgs Schwarzen- 
egger (wobei der Flüssige am Ende im Stahlbad eines 
Hochofens »sterben« muß, gewissermassen an der 
Auflösung im eigenen fluiden Begehren). Das Ideal 
personaler Identität als übersituativer Kontinuität ist 
in dieser Metapher aufgegeben; spontane, aber per- 
fekt kontrollierte Wandelbarkeit ist das Erfolgs-, man 
kann schon nicht mehr sagen, Geltungskriterium des 
Transformers in der sozialen Beziehung. 

Die beschriebene Dissozierung des flüssigen Cy- 
borgs gegenüber dem als kohärent konstruierten, 
männlich-souveränen Ich-Subjekt stellt einen qualita- 
tiven Sprung dar: Mit der Aufgabe der leibseelischen 
Einheit wird eine Umstellung der Selbstbeobachtung 
und Selbstkontrolle von Identität auf Differenz ermög- 
licht. Gleichzeitig wird der, aus feministischer Per- 
spektive freilich hegemoniale, moralische Universalis- 
mus mit dem Ideal eines kohärenten autonomen Sub- 
jekts, abgeschafft.!0 

Die Elemente eines solchen differenten Selbst- 
gruppierens verlaufen nicht mehr um geschichtlich 
tradierte bzw. als natürlich vorgefundene Achsen, son- 
dern sind zur Rekombination freigegeben. Der Mythos 
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einer verlorenen Einheit, die auf höherer Stufe wieder 
hergestellt werden muß, der sowohl in die Psycho- 
analyse als auch den historischen Materialismus ein- 
geschrieben sind, wird damit als hinfällig deklariert. 
Der Cyborg kann eine Einheitlichkeit nicht erlangen, 
die er noch nie hatte"!. Auf diese Fragmentierung der 
Cyborg-Figur, die keine Ursprünglichkeit kennt, stüt- 
zen sich die Hoffnungen in den Cyborg-Mythos, er, 
bzw. es sei »a creature in a postgender world«. Die 
hypothetische Subjektivität des Cyborgs findet ihre 
eigene Authentizität also nicht in der Fiktion einer ur- 
sprünglichen Einheit, also eines prä-ödipalen »gan- 
zen« Genusses oder unentfremdeter Arbeit, sondern 
in einer virtuosen Einverleibung von Differenz. 

Das Selbst des Cyborg-Subjekts ist nicht-identitär, 
d.h. es erkennt sich übersituativ am virtuosen, spie- 
lerischen Umgang mit den im Leib verkörperten Diffe- 
renzen, nicht an einer fiktiven Einheit der Person. Der 
Cyborg hat keine Seele, seine Persönlichkeit ist Funk- 
tion der schauspielerischen Leistung, einer gelunge- 
nen Inszenierung des Spiels mit Differenzen. 

Die Subversionen des postmodernen Denkens, 
die Kritik am Logozentrismus des Identitätsdenkens 
und die Investitionen in die Anerkennung von Diffe- 
renzen, die sich historisch betrachtet nur gewalt- 
sam einebnen ließen, finden also im Cyborg eine pla- 
stische Darstellung, die die Möglichkeit eines Neu- 
anfangs suggeriert. 


Techno als Cyborg-Mimesis 


Die Technobewegung ist heute Hauptabnehmer 
von Cyborg-Semantik und Cyborg-Ästhetik. Sie hat 
sich in Deutschland innerhalb von zehn Jahren von 
einer kleinen urbanen Szene zur (quantitativ) größten 
Jugendbewegung der Nachkriegsgeschichte entwik- 
kelt; ihre Mobilisierungspotentiale sind unheimlich: 
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Zur diesjährigen Hauptgeselligkeit fanden sich 1,5 
Millionen RaverInnen (zumindest just for one day) in 
der Fun-Bundeshauptstadt ein. Techno-Kultur ist eine 
Umsetzung des Prinzips Cyborg, sie eignet sich mime- 
tisch Elemente des Cyborg-Diskurses an.'? Mimesis 
heißt Nachahmung bzw. ursprünglich auch Ausdruck, 
und als wechselseitige Durchdringung beider Bewe- 
gungen ist sie ein Begriff für die Aneignung von und 
Einwirkung auf leiblich erfahrbare Wirklichkeit. In ihr 
verbinden sich ästhetische und soziale Dimensionen. 
Man kann also davon sprechen, daß es mimetische 
Praktiken — die immer schon Körperpraktiken sind — 
ermöglichen, in die Haut des Cyborgs zu schlüpfen. 
Mimesis ist der Übertragungsriemen, oder besser: das 
Interface zwischen Ästhetik und sozialer Praxis, und 
gleichzeitig der Prozeß, der zwischen Körper Haben 
und Leib Sein vermittelt. 

Primär als Tanzkultur definiert, muß also gefragt 
werden, inwiefern Techno-Kultur als Cyborg-Mimesis 
begriffen werden kann, und wie zentrale Elemente der 
ikonischen und ihrer eingeschriebenen Historizität in 
diskursive Praktiken eingehen. Erster Hinweis ist, wie 
schon erwähnt, der umfangreiche Einsatz der Cyborg- 
Ästhetik auf Flyern, in Videos und in Techno-Mode. 

Die musikalische Struktur des Techno begünstigt 
einen Raum der Geschichtslosigkeit, der vor den diszi- 
plinierenden Herrensignifikanten Schutz bietet, so die 
folgende These. Im historischen Vergleich tun sich 
zwar kontraintuitive, aber letzlich wenig überraschen- 
de Parallelen auf: Techno ist, weitgehend, von Melo- 
die gereinigt. In dieser Hinsicht ähnelt Techno der 
polyphonen Choralmusik, wie sie vor dem 16. Jahr- 
hundert, als die Monodie, der einstimmige begleitete 
Gesang als revolutionäre Neuerung eingeführt wurde, 
vorherrschte, mehr als allem in den vier Jahrhunder- 
ten dazwischen. Die Zeichenfunktion der Musik ist bei 
beiden analog: »Die lutherische Kirche, mit ihrem 
von der ganzen Gemeinde gesungenen Choralge- 
sang, beginnt der römisch-katholischen Liturgie 
in einem Punkt überlegen zu werden: in der affek- 
tiven gedanklichen Beteiligung der Gemeinde am 

Inhalt des Gottesdienstes. Die polyphonen Gesän- 
ge Palestrinas dagegen umweben den Zuhörer mit 
reinem Sound. Der Text ist lateinisch und auch 
sonst nicht zu verstehen. Allein der Klang dieser 
Musik, sein machtvolles Rauschen im Kirchenge- 
wölbe, soll den Glauben verstärken«"3. 

Diese Wirkungsweise läßt sich semiologisch zer- 
gliedern: Rhythmus, oder besser: der Groove ist das 


Videospiel-Cyborg 
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tragende Element von Techno-Musik. Das Prinzip Me- 
lodie ist marginalisiert und wird allerhöchstens als 
verkaufsfördernde, kulturindustriell assimilierende 
Beigabe toleriert. Diedrich Diederichsen verweist dar- 
auf, daß groove und Melodie zwei unterschiedliche 
Verweisungsebenen im Zeichensystem der Musik 
markieren: »Im Groove sind alle Beziehungen im- 
manent: Jeder Ton verweist auf seinen minimal 
differenten Vorgänger innerhalb des Tracks. Die 
Melodie ist transzendent: sie kommt von woan- 
ders, nämlich von dort, wo ich sie das letzte mal 
gehört habe. Ich verstehe sie nur als Melodie, 
wenn ich sie mindestens einmal vorher gehört 
habe. Daher ist sie immer mit früheren und ande- 
ren Orten verbunden. Sie verweist auf diesen Ort 
wie auf die Möglichkeit eines nächsten Mals, eines 
anderen Ortes. Die Immanenz des grooves ent- 
spricht dagegen der Eingeschlossenheit in subkul- 
turelle und psychologische Schutzräume, in eine 
Community, zeigt aber auch ihre gewachsene 
Feinheit, Zähigkeit, Differenziertheit«'. 

Dieser klingende Schutzraum ist die Bühne für 
Inszenierungen der Exzentrik. Das mitgebrachte Stück 
»Extrem« ist nicht Signfikant eines seelischen Sub- 
strats; zitierendes Sampling von Arbeitsbekleidung 
(Müllabfuhrhosen etc.) und extraordinärem Equip- 
ment wie Taucheranzügen kann in seiner Albernheit 
schwerlich als Ausdruck eines substantiellen Selbst 
gelten. Holger Herma weist darauf hin, daß inszenier- 
te Körperlichkeit, hauptsächlich Körperausdruck und 
Mode, in der Technoszene nicht als Anzeichen einer 
innerlich aufzuspürenden Identität gilt, sondern daß 
»im ironischen Habitus der Raver kein Substrat 
der Selbstvergewisserung vor|kommt], denn hier 
geht es um die Unmöglichkeit einer dauerhaften 
Identifizierung, im Sinne wahrhaftiger Referenz 
zwischen Zeichen und Bezeichnetem«". Die Kör- 
perlichkeit ist also Bühne für die virtuose Handhabung 
nicht völlig integrierbarer Differenzen. Das leiblich ver- 
mittelte Selbst ist nicht von einem transzendentalen, 
identitätsstiftenden, universalistischen Gerüst-Signi- 


fikanten her strukturiert, sondern identifiziert sich im 
inszenierten Gleiten der Signifikantenketten. 

In der Techno-Kultur ist der männliche Körper 
sexualisiert — möglicherweise im starken Sinn, daß 
eine gelungene Inszenierung des Sexuellen Kriterium 
für die Anerkennung der Personalität ist — und ist 
damit auf eine Gefährdungsstufe mit dem Weiblichen 
gesetzt, muß also im gleichen Sinn mitspielen. 


Breakfast Club 


Aus der symbolischen Ursprungslosigkeit und 
realen Umweltunabhängigkeit des Cyborgs folgt das 
Fehlen eines Endes: Die apokalyptische Figur Cyborg 
findet nie wirklich statt. Der Cyborg verhält sich wie 
ein focus imaginarii: Die ersehnte Revolution tritt 
nicht ein, sie wird »bis auf weiteres« verschoben. 
Denn sowohl die gefürchtete Apokalypse, als auch 
der darauffolgende Neuanfang würden ein Ende die- 
ser Welt voraussetzen. Im Nicht-Enden-Wollen der 
Technoparty, die in Chill Out und After Hour Party 
übergeführt und idealerweise im Breakfast Club fort- 
gesetzt wird, liegt der Schlüssel für die Struktur einer 
spezifischen Zeiterfahrung: das zwangsläufige Ende, 
oder eben das Nicht-Eintreten des Cyberspace wird 
bis zur Unkenntlichkeit verzögert. Das Ende des Raves 
muß institutionell gemanagt werden, weil es nicht 
eigentlicher Bestandteil der Technokultur ist. Diese 
Verzögerung schützt vor dem Mangel, der sich ein- 
stellen könnte, so wie das erstrebte aber unerreichba- 
re Ideal der Cyborg-Existenz, einem sich selbst genü- 
gendem Prinzip, vor dem Scheitern und der Frustation 
konkreter eigener lebenspraktischer Entscheidung 
schützt. 

Selbst wenn die cyborgähnliche Existenz einen 
Bruch mit bisherigen Daseinsformen darstellt, führt 
die niedrige Regelungsdichte in diesem Neuland nicht 
automatisch zu einem gerechteren Geschlechterver- 
hältnis. Die Freiheitsfiktion eines offenen Systems ver- 
deckt strukturelle Macht, die tendenziell bestehende 
Herrschaftsverhältnisse reproduziert. 

Das ästhetische Paradigma des zu allen Zeitpunk- 
ten neuen Cyborgs ist deshalb besonders anfällig, ka- 
pitalistischen Anforderungen nach Flexibilität nachzu- 
kommen. Der dazugehörende Persönlichkeitstypus ist 
risikofreudig, innovativ und strapaziert sein Immun- 
system bis an die Grenzen der Belastbarkeit - alles im 
Hinblick auf seine Arbeitsproduktivät.'® 


Cyborg im Zustand der Gnade 


Zuletzt bleibt die Frage, wie diskursiv und mime- 
tisch hergestellte Gender-Freiheiten umgesetzt und 
aufrechterhalten werden können. Welche diskursfähi- 
gen und konflikttauglichen Symbolisierungen retten 
die Lockerungen des Geschlechterverhältnisses über 
den Montag? 


1 Sun Ra and the Solar Arkestra: Space is the Place, 1972. 
»There is no limit of the things you can do. There is no limit of 
the things that you can be. Space is the place.« 

2 Donna Harawaway: A Manifesto for Cyborgs, in Feminist 
Social Thought: A Reader. Ed. Diana Tietjens Meyers, Lon- 
don, 1985, 5. 502-544. 

3 Dies. 5. 503. 

4 »Beide Seiten hängen voneinander ab, aber die Abhängigkeit 
ist nicht symmetrisch. Die zweite Seite hängt von der ersten 
hinsichtlich ihrer ins Werk gesetzten und erzungenen Isolierung 
ab. Die erste hängt von der zweiten hinsichtlich ihrer Selbst- 
behauptung ab« (Zygmunt Baumann: Moderne und Ambr- 
valenz. Das Ende der Eindeutigkeit, Frankfurt a.M., 1996). 

5 Gerburg Treusch-Dieter: Körper und Rausch. Drogen als 
Technologie, in Ästhetik und Kommunikation, Bd. 10, 
1998, 5. 47-52. 

6 Ovid: Metamorphosen. München, 1997. 

7 Simone de Beauvoir: Das Andere Geschlecht. Rowohlt, 
Hamburg, 1968. 

8 Zygmunt Baumann: a.a.O., 1996. 

9 Vogl. Slavoi Zizek: Liebe deinen Nächsten - Nein Danke!. 
Berlin, 1999. 

10 Gemeint ist die von Locke bis Habermas favorisierte Hoffnung 

auf eine herzustellende Gleichheit aller »vernünftigen« Subjek- 

te durch kognitive Abstraktion von Besonderheit. 

Hier trifft die Sinnfigur des Cyborgs sich erstaunlicherweise 

mit der melancholischen Ernüchterung der philosophischen 

Anthropologie, sie impliziert, was jene erklärt. Helmut Plessner 

spricht von der »exzentrischen Positionalität« des Menschen, 

also davon, daß der Mensch zwar Leib, also Erlebnissubjekt, 
ist, aber gleichzeitig Körper hat, also einen verdinglichenden 

Zugriff auf die eigenen Körperfunktionen ausübt. 

Der Mensch muß also immer schon schmerzhafte Differenze- 

nerfahrungen bewältigen, die Beweisen, daß er ohne mühe- 

volle Weltaneignung niemand sein kann in dieser Welt, indem 
er sich auf die Fremdheit und Äußerlichkeit der Welt einläßt. 

Begegnete der Cyborg allerdings Plessner, würde er ihm be- 

streiten, kulturelles Produkt einer langen Reflektionsgeschichte 

zu sein. Der Punkt, von dem aus der Cyborg sich und die 

Welt sieht, ist gleichzeitig sein blinder Fleck, der die eigene 

kulturelle Geschichtlichkeit ausblendet. 

13 Christoph Wulf: Mimesis und Ritual, in: Fritjof Hager/Hermann 
Schwengel (Hg.): Wer inszeniert das Leben? Modelle 
zukünftiger Vergesellschaftung, Frankfurt a.M., 1996. 

14 Klaus Theweleit: Buch der Könige, Bd.1, Frankfurt a.M., 
1989, S. 651. 

15 Diedrich Diederichsen: Der lange Weg nach Mitte, Köln, 
1999, 5.63. 

16 Holger Herma: Generationelle Erfahrung und kollektive Men- 
talität - Techno als historischer Kommentar, in: Ronald Hitzler, 
Michaela Pfadenhauer, Technosoziologie (Arbeitstitel), 
Opladen (im Druck), 2000. 

17 Vgl. Jungle World, Die Adoption des Cyborgs, 

Nr.42, Berlin, 1999. 
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Zur Berichterstattung über Musikerinnen, 
Feminismus und Gender-Diskurs in der alternativen 


deutschen Musikpresse 


Tine Plesch 


Rebellisches Wissen und journalistische Tagesordnung 


Rebellisches Wissen 
und journalistische 


»Frauenpolitik, solange es sie als Extra- 
politik gibt, erteilt Auskunft über den 
inferioren Status der Frau, die der Sonder- 
behandlung bedarf.« 


Mechthild Jansen in Das Claudia Nolte Phänomen 


»Gleichgültig, welchen thematischen 
Schwerpunkt Feministinnen haben und 
unabhängig davon, wie weit ihr Aktions- 


radius ist, Frauen müssen die Arbeit selber 


tun. Die Sympathie oder auch Unterstüt- 
zung durch einzelne Männer reicht nur 

so weit, wie männliche Strukturen und die 
durch sie stabilisierten Machtverhältnisse 
nicht in Gefahr geraten.« 


WDR-Redakteurin Inge von Bönninghausen 


Tagesordnung 


Wie und aus welchem Anlaß wird in alternativen 
Zeitschriften über Musikerinnen geschrieben ? Im Rah- 
men dieser Fragestellung wird bereits klar, daß wir 
von sogenannten alternativen Medien zumindest et- 
was anderes erwarten als von der Kommerzpresse. 
Klar ist beispielsweise, daß auf dem Cover des Rol/- 
ling Stone niemals Gina Birch (ehemals RAINCOATS, 
heute HANGOVERS) zu sehen sein wird, sondern eben, 
wenn Frauen, dann die Heilige Trias aus Madonna, 
Courtney Love und Tina Turner. 

Die von mir untersuchten Zeitschriften (Jungle 
world, Melodiva, taz, Spex und Jazzthetik) gelten 
im weitesten Sinne als alternativ; alternativ im Sinn 
von links, gesellschaftskritisch, subkultur-nah, oder 
patriarchats-fern, nicht-bürgerlich und/oder nicht- 
kommerziell. Wobei hier schon die ersten Unterschie- 
de auftauchen: Spex und taz sollen ihre Mitarbeiten- 
den zumindest teilweise ernähren, die anderen ent- 
stehen ausschließlich dank ehrenamtlicher bis schlecht 
bezahlter Arbeit. 

Auch die Erscheinungsweise der hier untersuch- 
ten Zeitungen und Zeitschriften ist höchst unterschied- 
lich: die taz erscheint täglich, die Jungle world wö- 
chentlich, Spex monatlich, jazzthetik monatlich, mit 
einer Doppelnummer im Juli/August und Dezember/ 
Januar, Melodiva vierteljährlich. 

Ein paar Worte zu den Kriterien der Auswahl: Die 
taz als sicherlich bekannteste (zumindest ihrem ei- 
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genen Verständnis nach) Alternative zur bürgerlichen 
Tagespresse ist da ebenso ein Muß wie Spex als 
Selbstläufer-Flaggschiff des kritischen Popdiskurs- 
Journalismus (zumindest vor der Verlagsübernahme 
Frühjahr 2000), die Melodiva deshalb, weil sie als 
einzige Zeitschrift ausschließlich und ausdrücklich 
Musikerinnen thematisiert. Die jungle world habe 
ich ausgewählt, weil viele meiner linken Bekannten 
sie gerne und mit Genuß lesen (interessant wäre hier 
auch die Schweizer Wochenzeitung woz gewesen); 
die Jazzthetik ist dabei, weil ihr Spektrum von Jazz 
über Avantgarde bis Pop, das mir sympathisch ist, die 
Frage nach einer Thematisierung von Musikerinnen 
nicht primär nach Diskurs-, sondern nach Musik- und 
also Geschmackskriterien ausrichtet. 

+ Ich bin keine Soziologin, folge also auch keinen 
abgesicherten quantitativen oder qualitativen Erhe- 
bungsmethoden. Die jeweiligen Auswertungszeiträu- 
me sind höchst unterschiedlich — bei einer Viertel- 
jahreszeitschrift lassen sich leichter alle Ausgaben 
überblicken als z.B. bei der taz. 

Meine Feststellungen, Schlußfolgerungen und 
Forderungen basieren natürlich auf meiner eigenen 
Umgangsweise mit Musik und meiner Auffassung von 
ertragreichem Musikjournalismus. Ich glaube zum Bei- 
spiel nicht an einen objektiven Journalismus, schon 
gar nicht in der Musik. Außerdem höre ich lieber 
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sogenannte Indie- und Experimentalmusik als soge- 
nannten Mainstreamrock/pop. Als Journalistin gehöre 
ich zur wortlastigen Intellektuellen-Fraktion mit Auf- 
klärungsbedürfnis. 


Jungle world: 
ausgewertet 16.10.’97 - 26.8.’°98 


Die ‚ungle world ist nach einer internen Ausein- 
andersetzung um inhaltliche und wirtschaftliche Rich- 
tungsfragen aus der Tageszeitung junge Welt her- 
vorgegangen. 


+ In der jungle world gibt es keine regelmäßige 
Musikberichterstattung, eher erscheint Musik dort als 
Thema im Rahmen von Diskussionen um populäre, 
allgemein diskutierte Trends wie Rave, Techno, Riot 
Grrrl oder Wohnzimmermusik. Platten werden vorge- 
stellt, sofern sie als relevant für das musikinteressier- 
te Politklientel erachtet werden (z.B. SONIC YOUTH, 
PUBLIC ENEMY, BEASTIE BOYS, Madonna). Es wer- 
den also Bands und Themen aufgegriffen, die durch- 
aus auch anderswo (z.B. in der kommerziellen Presse) 
verhandelt werden — also auch französischer und 
deutscher HipHop, MODERN TALKING und TIC TAC 
TOE -, behandelt allerdings von einer gründlich kri- 
tischen Zeitung, die sich nicht scheut, dabei die eine 
oder andere heilige Kuh zu schlachten; wobei oft 
auch überlegen wirkende Besserwisserei und schwer 
verständliche Formulierungen nicht vermieden wer- 
den. 
+ Das Bemerkenswerte an der jungle world ist, 
daß die Frauen-Thematik selbst dort vorkommen 
kann, wo es das Thema nicht notwendig impliziert, 
sei es auch manchmal nur über einen einzigen Satz. 
So geschehen in einer BEASTIE BOYS-Rezension vom 
22.7.98. Harald Peters holt die weißen US-HipHopper 
vom Altar der ihnen überall entgegenfliegenden 
Anbetung, indem er sie als bierdosenleerende Durch- 
schnittsjungs vorstellt, deren musikalische Ideen sich 
schnell ausgelaufen haben 
und deren Engagement 
zur Befreiung von Tibet 
nicht allzu ernst zu neh- 
men ist. Am Ende seines 
Überblicks heißt es: »Und 
Frauen? Frauen haben Pech gehabt. Die sind im 
Beastie Boys-Universum nur als Randfiguren vor- 
gesehen. Und da die Drei nicht mehr die Knackig- 
sten sind, dürfte eine größere Anzahl weiblicher 
Fans schwer vorstellbar sein. Andererseits: Die 
Platte wird sich verkaufen wie nix, schon aus 
Gewohnheit.« 

Daß Frauen im Weltbild einer Band (und hierfür 
gäbe es unzählige Beispiele) kaum eine Rolle spielen, 
wird in Plattenkritiken fast nie thematisiert. Peters’ 
zweiter Satz läßt sich allerdings auch sexistisch lesen: 
Der Mann als Objekt, von weiblichen Fans nach Knak- 
kigkeit beurteilt. Dies berührt eigentlich eine Seite des 
Showgeschäfts, der vor allem Frauen ausgesetzt sind, 
seit sie eine Bühne betreten haben, und darf insofern 
auch mal auf Männer angewendet werden. 


+ Ähnlich am Rande, aber doch zumindest er- 
wähnt, findet sich der weibliche Standpunkt im Dos- 
sier Rave’n’Riot (23.12.97) zum Grundthema, wie 
politische Aktion durch Party ersetzt und verwässert 
worden ist: »War früher alles irgendwie politisch, so 
ist heute jeder irgendwie DJ.« Tobias Rapp (!) schreibt 
unter der Überschrift Clubs sind geschlossene An- 
Stalten: »Ein von linken Apologeten der Clubkul- 
tur besonders gern als Errungenschaft ins Feld ge- 
führtes Gerücht war und ist das Spiel mit den 
Geschlechteridentitäten. Wo keine Bühne mehr 
ist, sondern nur noch Tanzfläche, und alle Män- 
ner eine Pille intus haben und sich deshalb nicht 
mehr die ganze Zeit am Sack kratzen, sondern sich 
fühlen wie auf rosa Watte, da soll sie möglich sein, 
die Auflösung der Geschlechterrollen. Doch die 
konkreten Clubsituationen spielen sich dann doch 
wieder in den alten Rollengrenzen ab: Die Mäd- 
chen stehen hinter der Bar und die Jungs drehen 
an ihren Plattentellern. Zwar ist der DJ nicht mehr 
der leidende oder kämpfende Rockmacker, doch 
an die Stelle der Bühnenpose ist das Spezialwissen 
um die richtige Schallplatte getreten.« 


In der SONIC YOUTH-Plattenkritik vom 20.5.98, 
wiederum von Harald Peters, wird u.a. darauf ver- 
wiesen, daß SONIC YOUTH auf Goo zwar Sexismus 
im Rap kritisiert hatten, den klammheimlichen Sexis- 
mus in der weißen Jungsrockwelt aber »großzügig 
verschwiegen«. Konsequent bekommt SONIC YOUTH- 
Bassistin Kim Gordon ihr Fett ab: »Als die erste Ge- 
neration der Riot Girls mit Bands wie Babes in 
Toyland in Erscheinung trat, nahmen Sonic Youth 
sie gerne unter ihre Fittiche, gefielen sich in der 
Rolle von Talentscouts und Förderern. Kım Gor- 
don galt plötzlich als die Mutter aller Riot Girls, 
obwohl sie die Jahre zuvor keine andere Funk- 
tion hatte, als Bassistin in einer Männerband zu 
seın.« 


Die jungle world bemüht sich offenkundig um 
andere Blickwinkel als die üblichen. Das gilt auch für 
Annette Webers Artikel vom 29.4.98 zu Riot Girls 
in Ideal und Alltag bzw. zwischen »subversiver Praxis 
und koketter Frechdachs-Attitüde«. Weber sucht nach 
Gründen, warum es so etwas wie Riot Grris hier- 
zulande nicht gibt, eine Frage, die in dieser Form bis- 
lang in keinem Musikmagazin gestellt wurde. Zum 
zweiten unterscheidet sie zwischen Riot Grris als 
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Frauen, für die Musik ein Medium zum Transport von 
Protest und Auseinandersetzung mit ihrem sexisti- 
schen Umfeld ist, und Frauen wie Patti Smith oder 
Jean Smith, die sich vorrangig als Musikerinnen se- 
hen. Zudem geht es ihr um eine Alltagspraxis, die sich 
in Äußerlichkeiten manifestiert, deren Überschrei- 
tungs-Symbolwert allerdings unmerklich zu alten Rea- 
litäten mutiert, etwa beim Tragen kurzer Kleidchen: 
»Was als Kritik an Körpernormen oder als Zeichen 
von Verletzbarkeit vorgeführt werden sollte, be- 
ginnt mit eben diesen Vorschriften zu kokettieren, 
wenn die Einzelne aus dem Women-Only-Konzert 
allein in ihrem Minikleid nach Hause fährt.« 


Die Beispiele aus der jungle world verdeut- 
lichen, daß Musikerinnen weder im Mittelpunkt der 
Berichterstattung stehen, noch speziell als Quote oder 
Übererfüllung einer Quote berücksichtigt werden. Sie 
werden jedoch — durchaus auch kritisch — stets mit- 
bedacht. In keinem Fall finden sich althergebrachte 
Sexismen wie jener, Musikerinnen nach ihrem Auße- 
ren zu beurteilen oder sie an Kriterien des kommer- 
ziellen Erfolgs zu messen. Die jungle world hat 
sicher nicht das Anliegen, thematisch neue Wege in 
der Musikberichterstattung zu gehen, allerdings das 
Anliegen, ohnehin Diskutiertes gegen den Strich zu 
bürsten - eine Haltung, die sich in jedem Artikel fin- 
det. Unklar bleibt dabei oft, was den Autorinnen und 
Autoren überhaupt gefällt - eine Fan-Haltung dürfte 
hier als undifferenziert und unprofessionell gelten, 
weshalb leider auch keinerlei Begeisterung zugelas- 
sen scheint. 
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Melodiva: 
ausgewertet wurden alle 
zehn Ausgaben von 1996-98 


Die Melodiva ging 1996 aus dem Rundbrief des 
Vereins »Frauen machen Musik e.V.« hervor und ver- 
steht sich laut eigener Aussage als »das einzige Frau- 
enmusikjournal der Popmusik«. Im Unterschied zu 
allen anderen Zeitschriften gehen die Anliegen von 
Melodiva über die reine Musikberichterstattung hin- 
aus ins Praktische. Konzepte, Ziele und Arbeitsschwer- 
punkte sind hier: Musikerinnenberatung, Workshops, 
Sessions, Konzertvermittlung, Förderung, Vernetzung, 
interdisziplinärer Austausch. Das Journal ist also nur 
ein Aspekt der Gesamtarbeit des Vereins, dessen Ser- 
viceangebot im Blatt großen Platz einnimmt. Melo- 
diva hat sich viel vorgenommen. Gearbeitet wird in 
typisch alternativen Strukturen: ABM-Stellen, Prakti- 
kantinnen, Ehrenamtliche. Dies führt zu Fluktuation in 
der Besetzung und so zu unterschiedlichen Ansätzen 
in der Berichterstattung. 

Der musikalische Rahmen ist breit: Jazz, Pop, Lie- 
dermacherinnen, Kabarett, improvisierte Musik, Folk 
und sogenannte Ethno-Musik. Sehr positiv fällt die 
Einbeziehung osteuropäischer Musikerinnen wie Ida 
Kelerova oder Dagmar Andrtova auf, die in anderen 
Zeitschriften kaum ein Forum finden. Es gibt einige 


feste Rubriken, zum einen in jeder Ausgabe die Vor- 
stellung einer im Verhältnis zu ihren Verdiensten un- 
bekannten Jazzmusikerin (Deirdre Cartwright, Susan 
Weinert, Carol Kaye, Carola Grey usf.), zum anderen 
Rubriken, die Teil des sehr umfassenden Serviceange- 
botes sind: ein Bandindex (Bands müssen hier für ein 
Jahr 80 DM zahlen, Solomusikerinnen 60), Veranstal- 
tungstips, Basisinformationen über Grundbegriffe des 
Musikgeschäfts (wie Promotion, Künstlersozialkasse 
usw.) und über Grundbegriffe der Popmusik (was ist 
Dub?, was ist Techno? etc.); ansonsten finden sich 
Interviews, Konzertberichte, CD-Rezensionen, Buch- 
tips und regelmäßige Hinweise auf wichtige Work- 
shops und Veranstaltungen. 

In der Intention ist das alles wunderbar; da Mäd- 
chen noch immer nicht so selbstverständlich Bands 


gründen wie Jungs, sind auch alle diesbezüglichen 
Tips gut, weil sie helfen können, Hürden zu überwin- 
den und notwendiges Basiswissen für eine Professio- 
nalisierung zu vermitteln. Da Medien ständig neue 
musikalische Genres schaffen, ist es durchaus ange- 
bracht, innezuhalten und zu definieren, was hier was 
ist, auch wenn Musikfreaks verächtlich die Nase rümp- 
fen — sie wissen ja sowieso schon alles, ist klar. Diese 
Leserschaft will Melodiva mit Sicherheit auch gar 
nicht ansprechen. 

Nicht angesprochen werden allerdings auch die 
diskussionswütigen PophörerInnen. Über die Praxis 
hinausgehende Auseinandersetzungen finden nicht 
statt, anderswo geführte Diskurse um Jugendkultur / 
Subkultur, um Minderheit und Mainstream, Popmusik 
als Ware oder auch die gesamte Gender-Diskussion 
werden in der Melodiva nicht reflektiert. Riot Grrrl 
fand zwar im alten Rundbrief 1993 Beachtung, aller- 
dings (schluck) in Form von Auszügen aus einem 
Spiegel-Artikel. Dieses Aussparen des breit gefächer- 
ten Pop-Diskurses ist traurig, werden dadurch doch 
derlei Diskussionen notwendig den von Männern do- 
minierten Zeitschriften überlassen, was keinen unge- 
brochenen Umgang mit feministischen Standpunkten 
garantiert. 

Ziemlich alleingelassen wird auch die Hörerin 
sogenannter Indie- oder Hardcore- Bands: Melodiva 
rekurriert gerne auf eher 

poppige Klänge, im Jazz 

eher auf Bigband-Forma- 

tionen. Die Jungswelt 

Rockmusik (aber auch 
»hartec/sperrige Musik im 
allgemeinen) bleibt so eine Jungswelt — Leserinnen, 
die gerne etwas über Lydia Lunch oder BUFFALO 
DAUGHTER, Penelope Houston, Liz Phair, PJ Harvey 
bzw. über Musikerinnen in gemischten Bands erfah- 
ren möchten, müssen sich anderswo informieren. 
Draußen bleiben auch der US-amerikanische HipHop 
und, mit Ausnahme einiger Jazzmusikerinnen, die ge- 
samte Black Music mit allen daran hängenden Rassis- 
mus-Thematiken. Auch deutsche Indie-Bands wie die 
MOBYLETTES, die POP TARTS, oder die LASSIE SIN- 
GERS werden ausgespart. Drin sind dafür Bands, die 
vom musikalischen Ansatz eher massenkompatibel 
sind: BANDITS als Film und als Band, die RAINBIRDS, 
DIE BRAUT HAUT INS AUGE oder die LEMONBABIES. 
Vor allem im LEMONBABIES-Artikel (10/98) wird die 
Verweigerung eines kontrovers geführten Diskurses 
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auf peinliche Weise deutlich: Die Verfasserin Angela 
Ballhorn findet Titel und Cover der aktuellen LEMON- 
BABIES-CD Porno zwar »kraß« (was immer sie auch 
genau damit meinen mag), problematisiert im Inter- 
view aber an keiner Stelle, inwieweit sich die Band 
damit sexistischen und ausbeuterischen Strukturen 
des Marktes freiwillig unterworfen hat, inwiefern sie 
mit dem Coverphoto — vier nackte, ineinanderge- 
knäuelte junge Frauen mit schwarzem Balken über 
den Augen — überkommene Zuschreibungen unter 
dem Vorwand eines neuen, postfeministischen Pseu- 
do-Selbstbewußtseins fortführt, auf daß alte voyeu- 
ristische Bedürfnisse fröhliche Urstände feiern. Die 
CD-Besprechung derselben Ausgabe redet dann zwar 
von der Werbewirksamkeit nackter Haut - an einem 
Ort allerdings, wo alles schon zu spät ist: Wichtiger 
wäre gewesen zu erfahren, was die Band auf eine 
entsprechende Frage geantwortet hätte. 


Ein zentraler Aspekt von »alternativ« heißt mei- 
ner Ansicht nach: nicht-kommerziell. Nun entsteht die 
Melodiva zwar unter nicht-kommerziellen Bedingun- 
gen, steht auch nicht unter der Werbefuchtel irgend- 
welcher Plattenfirmen, und doch spielen kommerziel- 
le Aspekte in der Berichterstattung eine tragende 
Rolle - und zwar als Indikator von Erfolg: Musikerin 
xy hat x-tausend Platten verkauft und vier Platinplat- 
ten abgesahnt (Bic Runga), das Video läuft bei Viva 
und MTV (LEMONBABIES): Leserin soll daran ermes- 
sen können, wie gut Musikerin xy ist. 

Wenn Musikerinnen wie die DELPHINES als »Göt- 
tinnen« bezeichnet werden oder die Neuseeländerin 
Bic Runga eine »exotische Schöne« genannt wird, 
dann ist das keinen Steinwurf weit weg von über- 
kommenen patriarchalen Zuschreibungen (vielleicht 
müssen deshalb die nicht-göttlichen, lärmenden und 
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provokanten Musikerinnen draußen bleiben bzw. sich 
allenfalls mit Kurzvorstellungen begnügen). Wenn 
es im Bericht über die Pianistin Anke Helfrich heißt: 
»White chicks can jazz« (und gemeint sein soll wohl: 
Weiße Frau setzt sich in schwarzer Männerwelt 
durch), ließe sich zu allem Überfluß auch eine Diskus- 
sion über Rassismus anstoßen. Die Titelzeile zu einem 
Artikel über die Jazzschlagzeugerin Carola Grey, 
»Noisy mama can hit«, impliziert - wenn auch wo- 
möglich unbeabsichtigt — daß frau froh sein kann, 
wenn die sich selbst als Noisy Mama bezeichnde Grey 
nicht neben das Schlagzeug haut. 

Auch lesbische Thematiken werden nicht ange- 
sprochen - so wie Riot Grrri findet auch die Queer 
Nation anderswo statt —, und dies, obwohl Künst- 
lerinnen wie PHRANC oder Bands wie die INDIGO 
GIRLS oder GRETCHEN PHILLIPS EXPERIENCE musika- 
lisch nicht einmal so quer im Ohr liegen. Zu Bands wie 
TEAM DRESCH, TRIBE 8 oder SLEATER KINNEY finden 
sich immerhin CD-Rezensionen oder sie tauchen als 
Band-Tip auf (während eine interessante Buchrezen- 
sion — über Gaar, Rebellinnen, Evans, Women Sex 
& Rock 'n’Roll, Raphael, Never Mind The Bollocks, 
Women Rewrite Rock -, bereits vom Schreibstil 
und inhaltlichen Ansatz her erkennbar, aus der Ber- 
liner Frauenzeitschrift Blau übernommen wurde. - 
Gaby Frank, Melodiva 2/96). 

Anzumerken ist noch, daß es bei der Melodiva 
zwar keine Berichte über Jungsbands gibt, männli- 
che Mitarbeiter aber zugelassen sind: So interviewte 
z.B. Hans Jürgen Lenhart die israelische Musikerin 
Meira Asher und schrieb auch den Popmusik-Lexi- 
kon-Beitrag über Dub, in dem er zwar ausführlich auf 
das Londoner On-U-Sound-Label eingeht, die damit 
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assoziierten Frauen aber bis auf AKABU unterschlägt 
(Kishi, Little Annie, Judy Nelson, Ari Up und Neneh 
Cherry mit den NEW AGE STEPPERS); er erwähnt 
zwar, daß bei ALPHA & OMEGA eine Frau den Ton 
angibt, wir erfahren jedoch nicht einmal ihren Namen. 
Der geringe Anteil von Frauen an Dub-Veröffentli- 
chungen wird weder erklärt noch problematisiert (so 
auch im Techno-Artikel von Regula Begert). Das mag, 
könnte mir entgegengehalten werden, den Umfang 
einer solchen Kolumne sprengen, doch gerade, wenn 
ich spezifisch Musikgeschichtsschreibung für Frauen 
betreiben will, muß ich mir solche Fragen stellen, um 
mich vom handelsüblichen Musiklexikon abzuheben 
(außerdem geht's ja, wie DJane Uhuras House-Kolum- 
ne zeigte). 

Beim einzigen Versuch, die engen Musikgefilde 
zu verlassen und das Thema »Pop versus Hochkultur« 
zu diskutieren, wurde ebenfalls ein Mann bemüht: 
Der im Inhaltsverzeichnis groß angekündigte Artikel 
in der Ausgabe 6/97 entpuppt sich als gekürzte Ver- 
sion eines bereits in der Neuen Zeitschrift für Mu- 
sik veröffentlichten Essays, der keine neuen Ansatz- 
punkte in einer alten Diskussion bietet, sondern der 
als Vertreter der Popmusik u.a. Neil Young, Lou Reed 
und Wolfgang Niedecken nennt, um dann nahtlos zu 
den DJs überzugehen — das ganze Universum zwi- 
schen Punk und Alternative, SST und k-Records exi- 


stiert für den Verfasser Peter Niklas Wilson ebenso- 
wenig wie Frauen in der Musik. 

Weder inhaltlich noch stilistisch hat die Melo- 
diva einen stringenten journalistischen Ansatz ent- 
wickelt - manche Texte erinnern oft unangenehm an 
die Lobes- und Werbehymnen von Promotexten. Me- 
lodiva will weder wehtun noch anstrengend sein, und 
auch wenn sie nicht vorbehaltlos dem Mainstream in 
Gestalt von Tina Turner und SPICE GIRLS anheimfällt, 
bleibt das Credo ein Abfeiern meist relativ konform 
agierender Künstlerinnen. 

Insofern kann ich der Melodiva nur gelegentlich 
interessanten, vor allem aber gutgemeinten Ausgrä- 
berinnen-Journalismus attestieren, der den Eindruck 
einer eigenen Welt erweckt, die zwar mit viel Mühe 
vernetzt und präsentiert wird (Female Music Point, 


Workshops etc.), aber weit weg ist von allen anderen 
Fixpunkten des Pop-Universums sowie der restlichen 
Welt: Gut gemeint ist halt noch lange nicht gut. 


taz: 
ausgewertet wurde das Jahr 1997 


Die taz sieht sich selbst als Marktführerin im 
alternativen Tageszeitungsangebot — daß aber »alter- 
nativ« ein schönes Wort ist, haben wir mittlerweile ge- 
lernt. Die Redaktionsstrukturen unterscheiden sich 
nicht mehr nennenswert von denen anderer Tageszei- 
tungen (bis auf die Bezahlung zum halben Tarif), was 
auch inhaltlich längst Spuren im journalistischen 
Anspruch hinterlassen hat. Die Musikabteilung hat 
etliche Mitarbeiterinnen und Mitarbeiter, hier schrei- 
ben u.a. die bereits von der jung/e world bekannte 
Annette Weber und Waltraud Schwab, die auch in der 
Melodiva veröffentlicht. Das Spektrum an populärer 
Musik, das die taz abdeckt, ist ziemlich breit: Country 
(im Sinne von Neofolk/Wüstenrock), Singer/Song- 
writer, HipHop, Indie, Klassik, Elektronik und sog. 
Ethno-Musik. Kaum berücksichtigt werden allerdings 
Jazz und Avantgarde. 

Für die Berichterstattung über Musikerinnen gilt 
hier dasselbe wie in fast allen »alternativen« Me- 

dien: Sie kommen vor, aber 

seltener als ihre männ- 

lichen Kollegen. Auch fin- 

den fast nur bekanntere 

Künstlerinnen ihren Weg 

ins Blatt: LUSCIOUS JACK- 

SON, MC Lyte, Cesaria Evora, und natürlich auch die 
SPICE GIRLS und TIC TAC TOE. 

Als mutig und auch als Ausnahme im Gesamtrah- 
men positiv aufgefallen ist eine Diskussionsrunde zwi- 
schen Ina Deter, Aziza A. und Diane Weigmann von 
den LEMONBABIES über Nacktfotos, alte Klischees 
und neues Selbstbewußtsein. 

Das Thema ist eher eine Seltenheit; ansonsten 
konnte ich lediglich verbuchen: Einen Artikel über 
eine Labelinhaberin, eine selbständige Promoterin 
und eine Produzentin aus dem Elektronikbereich, ein 
kurzes Interview mit den Drum’'n’Bass DJanes Kemi- 
stry and Storm und einen Artikel mit Interview über 
das HipHop-Duo MUTLU, zwei türkische Schwestern 
aus Bremen. Informativ, auch mit Blick auf Geschlech- 
terhierarchien, waren Artikel über Wüstenrock 


(TARNATION, HAZELDINE und Mark Eitzel), ein L7/ 
SLEATER KINNEY-Text und ein HipHop-Soul-Artikel. 
Im Hinblick auf ein ganzes Jahr spiegelt die taz damit 
jedoch eindeutig die Tendenzen der patriarchalen 
Gesellschaftsstrukturen, setzt vorwiegend auf den 
Unterhaltungs- und Nachrichtenwert des Bekannten. 
Das führte zu einem sehr treffenden Leserbrief (zum 
Countrymusik-Artikel Die schöne Kunst des 
Zusammenbruchs vom 8.8.97): »Es war eine 
Überraschung für mich, den Artikel in der tages- 
zeitung zu entdecken. Ich freue mich, daß Sie sich 
der Country-Musik so offen und vorurteilsfrei 
nähern, aber leider beziehen Sie sich in Ihrem 
Artikel fast ausschließlich auf künstlerisch unin- 
teressante, konservative Mainstream-Musiker. Mit 
Ausnahme der wirklich guten Gruppe Freakwater 
und der (von der Kritik freudig begrüßten) Alison 
Krauss führen Sie Leann Rimes, Deana Carter, 
Reba McEntire und Mary Chapin Carpenter als 
Beispiele für die Breite der Countrymusik an. Das 
ist genauso überzeugend wie Elton John, Brian 
Adams, Phil Collins und Billy Joel als die innovati- 
ven Schrittmacher der Rockmusik hochzuloben. 
Vielleicht sollte Anke Westphal« (die Verfasserin 
des o.q. Artikels) »sich einmal mit der Musik von 
Gram Parsons, Jimmie Dale Gilmore, Billy Hoe 
Shaver, Junior Brown und Steve Earle beschäfti- 
gen. Im übrigen, interessante Countrymusik ist 
nicht nur die Domäne von Männern. Siehe (oder 
besser: höre) Emmylou Harris, Iris de Ment, Gilli- 
an Welch, Rosie Flores und Lucinda Williams. 
Also — es gibt mehr und Besseres zu hören. und 
wenn Ihre Musikautoren in dieser Richtung die 
Ohren aufspannen, könnten Ihre Leser vielleicht 
auch mehr über Countrymusik erfahren, als man 
in der Mainstream-Presse lesen kann.« (Hank Mc 
Coy, Köln) 


Hank Mc Coy legt den Finger in eine offensicht- 
liche Wunde: Die taz läßt sich nicht unbedingt auf 
Experimente ein, weder in ihrer Auswahl noch in der 
Berichterstattung, wühlt nicht nach Diamanten im 
Untergrund und legt schon gar nicht stringent Wert 
auf einen feministischen Blickwinkel. 

Sollte es einen Chef oder eine Chefin vom Dienst 
geben, die mit der Aufgabe des Korrekturlesens be- 
traut ist, dann ist er oder sie in bezug auf sexistische 
und andere Klischees blind. Gängig ist der Hang zu 
reißerischen Überschriften, die nicht unbedingt in 
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Bezug zum Artikelinhalt stehen müssen, weshalb dort 
gerne sexuelle Anspielungen untergebracht werden. 
Will heißen, wenn es irgendwie die Möglichkeit gibt, 
einen Artikel Bodenerektion zu betiteln, dann findet 
das auch statt — zur wahrscheinlich klammheimlichen 
Freude aller, daß »den Spießern« mal wieder ganz wit- 
zig eins übergebraten wurde. 

Die taz hindert sicher niemanden daran, vernünf- 
tige Musikberichterstattung zu betreiben. Die findet 
durchaus, ab und zu, statt. Aber die taz erlegt ihren 
Autorinnen und Autoren auch keine klare Linie auf, 
was eine kritische und feministische Betrachtungs- 
weise und eine von Klischees und Dummheiten freie 
Sprache anbetrifft. 

Beliebt sind Schlagworte mit allgemein bekann- 
tem Assoziationswert, verwendet ohne Rücksicht auf 
Sinn und Verluste: Daniel Bax nennt die aus einer 
ägyptischen Familie stammende, in Brüssel aufge- 
wachsene und in London lebende Sängerin Natacha 
Atlas die »Mata Hari« der britischen Clubszene, das 
»orientalische Aushängeschild der Ethno-Dub-Combo 
TRANSGLOBAL UNDERGROUND« und eine sich selbst 
immer neu erfindende »hybride Kunstfigur, die merk- 
lich ins Liztaylorhafte spielt«. 

Die kapverdische Sängerin Cesaria Evora wieder- 
um bezeichnet derselbe Daniel Bax als »rüstige Senio- 
rin«, obwohl sie gerade mal 56 Jahre alt ist. Bax kann 
es auch nicht lassen zu erwähnen, daß sich Evora — 
mehrmals geschieden, alleinerziehende Mutter, erfolg- 
reich dem gleichförmigen Hausfrauenleben trotzende, 
spät erfolgreiche Musikerin — nun für Entgangenes 
»durch exzessiven Kleiderkauf und ausgedehnte Fri- 
seurbesuche« entschädigt. Seine implizite Kritik an 
Diedrich Diederichsens abgenutztem Bild von Evora 
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als bluttränender Madonna verliert vor diesem Hinter- 
grund doch erheblich an Wirkung. 

Platte Sexismen oder andere Überflüssigkeiten 
wie die Beschreibung von Musikerinnen als klein, 
blond, pummelig, füllig, etc. finden sich in der taz 
allenthalben, gerne werden auch Leben und Songs 
zueinander in Beziehung gesetzt (etwa bei Mary 
Coughlan): Die Kunst von Frauen gilt vielen eben 
immer noch als autobiographisch, also nicht als ernst- 
zunehmende Kunst. Es interessiert die taz dagegen 
nicht, in welchem Alter Ex-CCR-Mitglied Fogerty (53) 
noch einmal auf Tour geht und mit welchen Kauf- und 
anderen Räuschen er sich womöglich dafür entschä- 
digt, daß seine alte Band ohne ihn unter altem Namen 
weitermacht. 

Ob also ein taz-Artikel einem wie auch immer 
gearteten Anspruch genügt, sei er nun links, femini- 
stisch oder einfach nur vernünftig und sachlich am 
Thema orientiert, hängt von den Autorinnen und 
Autoren ab und bleibt also dem Zufall überlassen. 


Spex 


In bezug auf Spex werde ich sehr punktuell vor- 
gehen — anders ist die Materialfülle nicht zu bewäl- 
tigen. Spex nannte sich früher im Untertitel »Musik 


zur Zeit«, heute »Das Magazin zur Popkultur«, was 
natürlich schon einen gewissen Anspruch impliziert: 
Spex betrachtet Popmusik nicht ausschließlich (aber 
auch) als bloße Unterhaltung, berücksichtigt diverse 
künstlerische Außerungen neben der Musik mit (Film, 
Bildende Kunst, Theorie) und geht meist entschieden 
davon aus, daß Musik nicht in einem luftleeren, herr- 
schaftsfreien ästhetischen Raum entsteht. 

Spex sieht sich selbst als Trendsetter in Moden, 
Musiken und Diskursen, propagiert das eigene Ange- 
sagtsein nicht zuletzt durch eine eigenwillige Sprache, 
die nicht nur gute Englischkenntnisse voraussetzt 
(Slang inklusive), sondern auch Vertrautheit mit den 
gerade angesagten wissenschaftlichen Phänomenen, 
ProtagonistInnen und Diskursen, ob sie nun Postmo- 
derne, Dekonstruktivismus oder Cultural Studies hei- 


ßen. Hier lokalisiert sich bereits ein erster Wider- 
spruch: Menschen ohne Universitätsstudium und/oder 
Englischkenntnisse finden sich in dieser Zeitschrift 
nicht unbedingt wieder. Gesellschaftliche Spaltungen, 
die ich hier mal überspitzt prolo gegen intellektuell 
nennen möchte, werden bewußt gefördert; Spex er- 
kennt letztlich die Überlegenheit der wissenschaft- 
lichen Herangehensweise an, indem sie ihr nacheifert. 

Spex ist es daher auch durchaus wichtig, beim 
Thema Musikerinnen und Feminismus mitzureden; 
politisch korrekt möchte sie Alte-Säcke-Sexismen ver- 
meiden, möchte sogar in der Diskussion zum Thema 
gerne vorn dran oder einen Schritt voraus sein. Und 
schlägt damit in einer selbstgeschaffenen Zwanghaf- 
tigkeit und Neigung zur nicht nur Besser-, sondern 
Alleswisserei gerne auch mal über die Stränge. 

Für die Spex-Leserin ist es daher notwendig, stets 
Spreu vom Weizen zu trennen, also die durchaus nütz- 
lichen Informationen aus dem kunstvoll errichteten 
Überbau herauszulösen. Vor allem beim nie offiziell 
publik gemachten, aber in Etappen immer wieder 
abgehandelten Spex-Projekt »Wir basteln uns eine 
Frau« kommt diesbezüglich Freude auf. 

Wir begeben uns zurück ins Jahr 1990, als uns die 
Spex — noch vor Riot Grrrl und Girl Power — das 
»Girl« bescherte. Die Erschaffung des »Girls« war ein- 
gebettet in eine Art Frauenbandlexikon, das wieder- 
um insoweit sinnvoll war, 

als es einige unbekannte 

oder fast wieder verges- 

sene Bands auflistete. 

Das »Girl« ging laut Spex 
»jenseits konventioneller 
und jenseits feministischer Definitionen seinen Weg 
und wollte Spaß haben«. Ganz feuchter Traum der 
Redaktion, lebte das Girl »am offensivsten, verwirrte- 
sten, aber auch am aggressivsten den Konflikt aus, 
den Zivilisation, Kapitalismus und Männerherrschaft 
vor das Lustprinzip gesetzt haben, ohne sich auf exo- 
tische Wildheit oder irgendein anderes romantisches 
Außen dieser Zivilisation abdrängen zu lassen. just 
say no to Scheißleben.« »Sexploitation«, also sexuel- 
le Ausbeutung, hindere das Girl nicht, »von der Suche 
nach dem Spaß zu lassen«. 

Für Verletzungen und den Umgang damit ist im 
Spex-Imperium jedoch kein Platz — zumindest nicht, 
wenn dies Frauen und Mädchen betrifft. Daß die 
tatsächlichen Bedürfnisse von Frauen in dem rauhen 
Spexleben meist keinen Platz finden und manche Aus- 


einandersetzungen mehr als blaue Flecken hinter- 
lassen, zeigen Äußerungen von Spex-Autorinnen wie 
Barbara Kirchner, Kerstin Grether und auch Sandra 
Grether, deren Erzählung Mädchenpension im Bal- 
dauf/Weingartner-Band /ips. tits. hits. power? ziem- 
lich deutlich »No to Spexleben« sagte. 

Die Spex hat sich trotzdem immer wieder als 
nahezu einzige leicht zugängliche Informationsquelle 
in bezug auf z.B. Riot Grrr-Bands, Queercore oder die 
San-Francisco-Folk-Szene, in der viele Musikerinnen 
eine Rolle spielten, erwiesen, aber auch im Hinweis 
auf genreübergreifende Thematiken zwischen Litera- 
tur, Musik und Politik: Wer nicht gerade in einem fort- 
schrittlichen Uni-Seminar der Amerikanistik sitzt, hat 
z.B. ansonsten wenig Gelegenheit, von der afro-ame- 
rikanischen Kulturwissenschaftlerin Bell Hooks zu 
erfahren. Auch einige zentrale Bücher wie The Sex 
Revolts - Gender, Rebellion and Rock'n‘Roll von 
Joy Press und Simon Reynolds oder Rock she wrote 
von den US-amerikanischen Journalistinnen Evelyn 
Mc Donnell und Ann Powers wurden — was Musik- 
zeitschriften anbelangt - nur in der Spex rezensiert. 

Der gesellschaftskritisch-feministische Ansatz, 
der sich hier zeigt und der eigentlich in den polit- 
kulturellen Rahmen, den sich die Spex verpaßt hat, 
hineingehört, wird leider immer wieder verraten. So 
schrieb Kerstin Grether in der Ausgabe 9/95 anläßlich 
einer Buchkritik (Sex Revolts): »Wie sieht's eigent- 
lich mit den sozialen Kämpfen in der Spex aus? 
Was bedeutet zum Beispiel Feminismus? Ist das so 
eine arg angespannte Kampfsache, mit der die 
Frauen angeben wollen? Eine Wortmeldung zum 
Weiterblättern?« 

Eine von der Gesamtredaktion übersehene bzw. 
ohne Folgen kritisierte Neigung zu offenherziger All- 
tagsmisogynie war bereits in der Ausgabe 3/95 fest- 
zustellen. 

Daß Autor Christoph Gurk die britische Musike- 
rin PJ Harvey in Emily Brontös Roman Wuthering 
Heights hineinprojiziert, mag ja noch angehen, auch 
wenn es der Betonung der gespenstischen Züge 
dienen soll, die Gurk in Harvey hineininterpretiert (in 
dieselbe Kerbe schlägt die Titelblatt-Schlagzeile Meet 
the Monster — zwar ein Song der damals neu er- 
schienenen CD, hier aber benutzt als »Appetizer« für 
die Käuferschaft und zur Festschreibung einer sich 
Festlegungen verweigernden Künstlerin), dann aber 
heißt es: »Denn spätestens dieses Album stellt P] 
Harvey in eine ganz dem Körperkult, der reinen 
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Expression und einem ominösen Spiritualismus 
verpflichteten Linie des »konservativen« Feminis- 
mus, die in der Popmusik von Laura Nyro und 
Patti Smith bis hin zu Sinead O’Connor und Tori 
Amos immer wieder hochinteressante ambiva- 
lente Frauenfiguren hervorgebracht hat. Und so 
erklärt es sich, daß PJ Harvey vier Alben heraus- 
bringen mußte, um schließlich nicht von Kerstin 
oder Sandra Grether, sondern von mir — über lieb- 
lose Einseiter und Plattenrezensionen hinaus - als 
bedeutende Songwriterin gewürdigt zu werden. 
Nicht, daß ich mich um diese Aufgabe gerissen 
hätte. Denn erstens schreibe ich ungern über 
Musikerinnen, weil ich (auch auf die Gefahr hin, 
eine kulturalistisch oder biologisch motivierte 
Geschlechterdifferenz aufzumachen) der Meinung 
bin, daß sich speziell die Kunst, von der hier die 
Rede ist, einem Gefühlsleben verdankt, von dem 
ich prinzipiell ausgeschlossen bin. Und auch ich 
habe meine Probleme mit dem quasi-religiösen 
Tonfall, der Opfer-Rhetorik, dem Konzept von 
Liebe als Hingabe an eine höhere Instanz und erst 
recht mit dem Menstruationsmystizismus, der sich 
mehr als einmal auf ihren Platten findet.« 


Um hier nicht den Eindruck entstehen zu lassen, 
Gurk alleine sei der Protofrauenfeind in einem sonst 
aufrechten Magazin, wäre da noch auf den Artikel 
Tampons für Männer von Barbara Kirchner in Aus- 
gabe 3/98 zu verweisen, der die Geschichte dieser 
niemals voll ausgetragenen und im Blatt auch nie 
offen weiterdiskutierten Differenzen mit all ihren Un- 
ehrlichkeiten bis in die 80er Jahre zurückschreibt, als 
Clara Drechsler noch für die Spex arbeitete — die im 
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Rahmen des Projekts »Wir basteln uns eine Frau« 
wohl viel ungewollte Bewunderung als Männerphan- 
tasie des — verbal — austeilenden »Flintenweibs« ern- 
tete: Grether stellte bereits 95 fest, daß zu diesem 
Thema auch nie Leserbriefe kämen — auch zu Kirch- 
ners erfrischendem Artikel war auf den Leserbriefsei- 
ten nichts zu finden. Kirchner nennt die Verlogenheit 
der »Repräsentationsästheten« beim Namen - so in 
bezug auf einen Artikel über die »Pixelwichsvorlagen« 
oder Computerkunstfiguren Lara Croft und Kyoko 
Date im Januar 98, wo der Kunstfigur Kyoko Date at- 
testiert wird, sie verweise im Gegensatz zu Lara Croft 
auf ein Ich - in völliger Verkennung der Tatsache, daß 
es Croft und Date gar nicht gibt. Der »Indiekavalier«, 
stellt Kirchner fest, theoretisiert und weicht der Praxis 
aus. So gab es bis zu dieser Zeit keine Konzertbericht- 
erstattung in Spex; siehe dazu Leserinnenbrief Elena 
Lange/STELLA in 4/98 über einen Auftritt von STELLA 
mit 5 STERNE DE LUXE: »die Band (zog) eine Sack- 
betatschen-Frauen-als-Nutten-oder-Weiber-Show 
ab. (...) Hinterher tippte Bo vollkommen richtig: 
die »Schwanz«-Show gefiel mir nicht. Sein Argu- 
ment, als ich anmerkte, daß Frauen im Hiphop 
inzwischen ganz schön was zu sagen haben: »aber 
Mary J. Blige steht doch auch auf Schwänze!« Der 
»Indiekavalier«, so Kircher, nutzt in Diskussionen Ar- 
gumente wie »Du mußt mal zum Sexualtherapeuten«, 


bei denen eine förmlich Sehnsucht befällt nach alten, 
offenherzigen Sexismen wie »du brauchst wohl 'n or- 
dentlichen Fick.« 

Spex druckt die interredaktionelle Kritik ihrer 
Mitarbeiterinnen zwar ab und kann sich so keine Zen- 
sur vorwerfen lassen, greift aber gerade diese Kritik 
nicht auf. Mit einer kleinen Ausnahme vielleicht, im 
Juni 1996. Christoph Gurk schreibt über SLEATER KIN- 
NEYs Call the Doctor und BIKINI KILLs Reject all 
American als Platten des Monats: »... denn auch 
mir fällt es schwer, an dieser Stelle einfach so als 
Fan zu sprechen, mich zum Anwalt von Bikini Kill 
und Sleater Kinney zu machen, im Brustton der 
Empörung gegen patriarchalische Strukturen an- 
zuschimpfen, als hätte ich mit all dem nichts zu 
tun, als wäre ich an ihrer Stabilisierung nicht min- 


destens genauso beteiligt wie alle anderen auch. 
Genau das ist das politische und ästhetische Ver- 
dienst der Riot Grrrl/Queercore-Bands, auch und 
erst recht nach dem neuen Medienhype, daß hier 
aus einer Position gesprochen wird, die nieman- 
dem mehr erlaubt, eine Ebene einzunehmen, von 
der aus souverän geurteilt werden könnte.« 

Sollte Gurk etwas gelernt haben ? — Die vereinigte 
Redaktion-mit-Geschäftsführung hat es nicht. Wir 
blättern um und finden Werbung für die Wiederver- 
öffentlichung der Soundtracks der alten Schulmäd- 
chenreports, Oben-ohne-Coverfoto inklusive. In die- 
sem sich förmlich aufdrängenden Zusammenhang 
mal wieder mehr als peinlich. Leider wird der hier auf- 
tauchende Widerspruch nicht einmal als Nebenwider- 
spruch thematisiert, ist keine Rede von ökonomischen 
Zwängen, die inhaltlichen Ansprüchen entgegenste- 
hen, oder was sich sonst an Erklärung angeboten 
hätte. 

Da verwundert es auch kaum, daß in der Ausgabe 
10/97 die Titelblatt-Schlagzeile zu Rapperin Li’| Kim 
So glamourös, so sexy, so postfeministisch lau- 
tet. Wir zirkelschlußfolgern messerscharf, daß Post- 
feminismus die Wiedereinführung oller Kamellen ist, 
die mittlerweile, Wunder über Wunder, ihren unter- 
drückenden und ausbeuterischen Charakter verloren 
haben. Erleichtert sind wir mitten im angesagten Dis- 
kurs angekommen, der Li’l 

Kims verständlichen, wenn 

auch ganz und gar nicht 

revolutionären Wunsch, 

stinkreich zu sein und es 
auch mit tollen Klamotten 
zeigen zu können, sowie sich Schönheitsoperationen 
zu unterziehen, zwar ansatzweise hinterfragt, aber 
nicht in einen black-feminism-Bezugsrahmen stellt. 
Vermarktung nach dem »Sex sells«-Prinzip muß nur 
offensiv genug sein: Dann ist es als Überaffirmation, 
wie Schulmädchenreport-Soundtracks, schon wie- 
der gut! 

Das Fazit zur Spex fällt entsprechend kurz und 
ambivalent aus: Vielseitige, ambitionierte und durch- 
dachte Anregungen stehen vor allem in bezug auf 
feministische Themen verschenkten Möglichkeiten, 
Verlogenheiten, nicht geführten Diskussionen gegen- 
über. Trotz zahlreicher Berichte über Musikerinnen 
und Autorinnen sind Frauen weder gleichberechtigt 
vertreten noch werden sie in letzter Konsequenz 
gleichberechtigt ernst genommen. 


Jazzthetik 


+ Die Jazzthetik ist eine nicht-kommerzielle Spe- 
cial-interest-Zeitschrift, 1987 aus der Unzufriedenheit 
der MacherInnen mit der konventionellen, »senilen« 
Jazzpresse entstanden. Jazz ist für die Redaktion 
»Ausdruck eines Lebensgefühls«, meint »kulturelles 
Handeln«. Gearbeitet wird mittlerweile, nach einigen 
Umstrukturierungen, mit einem Chefredakteur und 
dessen Vertreter, die wohl schlecht und recht von 
der Zeitung leben können, sowie mit reichlich freien 
Mitarbeitenden, die jämmerlich bis gar nicht bezahlt 
werden. Letzte RomantikerInnen und werdende Zyni- 
kerInnen sind sie allemal (laut Selbstdarstellung der 
Jazzthetik). Als Selbstpositionierung werden außer- 
dem angeführt: »Kulturpolitischer Widerstand gegen 
jenes Informationsuniversum, dem die Zeitschrift als 
mediales Ereignis selbst entstammt« und ein Behar- 
ren auf Ästhetik — das Design verrät es. 


In dem Sinne, daß sich Intellektuelle im kultur- 
politischen Widerstand gegen die Gesellschaft in 
einer Nische selbstverwirklichen wollen, ist Jazzthe- 
tik genauso bürgerlich wie alle hier aufgeführten 
Blätter. Mit der Ausnahme eines zweiteiligen, durch- 
aus zu Diskussion Anlaß bietenden Essays zum Thema 
»Femininum« im Jazz von Dita von Szadkowski im 
Jahr 91 gibt es im Jazzthetik keine spezifisch auf 
Frauen und weibliche Interessen hin geschriebenen 
Artikel, also auch keine spezielle Berücksichtigung 
nach dem Reißverschlußprinzip und nach dem Motto 
»Seit Monaten keine Musikerin auf dem Titel - wo 
ist das entsprechende Thema?«. Zugleich gibt es 
aber auch keine Diskurse, die etwas versprechen, was 
dann nicht eingehalten wird. Musikerinnen kommen 
quantitativ unregelmäßig, wahrscheinlich auch wie- 
der nach dem »Interessant und toll«-Prinzip, vor, das 
hier jedoch für alle Musizierenden gilt. 

In den Jahren 91-98 hat sich trotzdem immerhin 
eine stattliche Reihe von Musikerinnenporträts an- 
sammeln können - von Sybille Pomorin bis Lauren 
Newton. Das Reizvolle an der Jazzthetik ist allemal 
(zumindest gemessen an deutschen Verhältnissen), 
daß sie oft über Künstlerinnen (und Künstler) schreibt, 
die anderswo übergangen werden. Weil über den 
Tellerrand Jazz in die Experimental-Avantgarde oder 
freie Musik hinausgeschaut wird, finden Leser und 
Leserin eben nicht nur Betty Carter oder Abbey 
Lincoln, sondern auch Shirley Ann Hofmann, Joelle 
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Leandre, Sainkho Namchylak, Zeena Parkins, Annick 
Nozati und Alva porträtiert. Und da die Redaktion 
sich auch für sogenannte Ethno-Musik interessiert, ist 
Marisa Monte ebenso Thema wie Oumou Sangare 
oder Misia. Da hier AußenseiterInnen schreiben, be- 
richten sie auch über Diamanda Galas, La Loca und 
Dana Bryant, und weil Musik nicht alles ist, wurde 
auch Toni Morrison bei Erscheinen ihres Romans Jazz 
interviewt. 

Die BerichterstatterInnen wählen im Umgang mit 
KünstlerInnen den nicht zwischen Geschlechtern un- 
terscheidenden Ton der Selbstverständlichkeit. Grobe 
Sexismen werden damit meist ebenso gemieden wie 
Sensationslust. Die Musikerinnen werden in keiner- 
lei Diskurse gezwängt, was einerseits die politische 
Durchschlagskraft ihrer Arbeit verringert, ihnen aber 
die Chance gibt, Zuweisungen zu entgehen und über 
ihre Arbeit berichten zu können, ohne bereits im Vor- 
feld eingeteilt zu werden. Die Jazzthetik macht sich 
damit zumindest nicht der Verlogenheit schuldig. Ein 
Nachteil ist jedoch, daß der politische Rahmen eben 
nur dort thematisiert wird, wo er sich der Sache nach 
geradezu aufdrängt und nicht ignoriert werden kann 
- wie im Interview mit Toni Morrison, die bezeich- 
nenderweise keine Musikerin ist. Ansonsten bleiben 
Autorinnen und Autoren meist sachlich, allerdings: 
wohltuend sachlich. Aufgrund der thematischen Band- 
breite — die auch die Grenzen zu Pop, Elektronik und 
Blues überschreitet und die Praxis der Festival- u. Kon- 
zertberichterstattung miteinschließt — ist die Jazz- 
thetik thematisch eine notwendige Ergänzung im 
Zeitschriftenregal, nicht aber unbedingt diskursiv als 
Forum für eine speziell feministische oder linkstheore- 
tische Behandlung im Umgang mit den Künstlerinnen. 
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IN 
Synthese, Konsequenzen 


Insgesamt ist festzustellen, daß eine Berichter- 
stattung über Musikerinnen und deren spezifische 
Belange eher nachgelassen hat - so, als hätten alle 
Beteiligten das Gefühl, es gäbe derzeit diesbezüglich 
nichts Interessantes zu berichten. Die vielbeschwore- 
nen Phänomene Postfeminismus und Girlpower schei- 
nen damit wohl leider auch die Berechtigung zur 
Folge zu haben, Musikerinnen nicht mehr zum Thema 
machen zu müssen, einen Diskurs um Gender, Gleich- 
berechtigung, politische Teilhabe, künstlerische Pro- 
duktion etc. nicht mehr führen zu müssen und sich 
freundlich den eigenen Vorlieben zuwenden zu kön- 
nen, die, da der Mann ein Mann ist, nun mal meist in 
der Jungswelt Rockmusik stattfinden. 

Prinzipiell muß aber davon ausgegangen werden, 
daß alternative Medien — gerade aufgrund ihres ge- 
gen herrschende Normen gerichteten Anspruchs - 
Platz für unterdrückte Themen bieten, jenen Gehör 
verschaffen, die sonst keine/r hören will und jenen ei- 
ne Stimme geben, die sonst keine haben. Das schließt 
Frauen (und damit selbstverständlich auch: Lesben/ 
Schwule) gleich welcher Ethnizität mit ein — denn 
auch wenn in vielen Staaten die Gleichberechtigung 
auf dem Papier steht, ist von gleicher Teilhabe nicht 
die Rede. 

Auch in den meisten alternativen Blättern sind 
Männer überproportional in den Redaktionen vertre- 
ten. Insofern ist eine Veränderung der Inhalte zum 
einen an die Veränderung der Männer geknüpft: Sie 
müßten lernen, Frauen mitzudenken, und selbstver- 
ständlich bereit sein, sie zu fördern. Das verlangt mehr 
Augenmaß, als die meistaufgestellte Behauptung des 
Musikjournalismus »Ich spiele eben gute Musik« ein- 
lösen kann. Gute Musik ist auch nur eine Frage der 
Wahrnehmung: Wenn ich nicht gezielt nach Musike- 
rinnen suche, finde ich eben nur die, die es (nach Jah- 
ren der Anpassung) in die Kategorie »Gute Musik« 
geschafft haben. 

Allerdings gäbe es durchaus eine Lücke, die zu 
nutzen wäre: Gerade alternative Magazine/Medien, 
die abhängig sind von un- oder unterbezahlter Mitar- 
beit, müssen die Interessen ihrer Ehrenamtlichen ernst 
nehmen. 

Würde es aber alle Defizite aus der Welt schaffen, 
wenn mehr engagierte Journalistinnen sich einmi- 


schen würden? Oder ist Rockmusik per se frauen- 
feindliches Gebiet? 

Eine inspirierende Ahnengalerie von Rock-Jour- 
nalistinnen, wie sie sich in den USA seit den 70ern all- 
mählich etabliert hat, gibt es hierzulande noch nicht. 
Das liegt u.a. an der hier immer noch spürbaren Tren- 
nung von E- und U-Kultur, die sich in anderer Form 
auch bei den sog. Politischen — egal ob links oder 
feministisch - fortsetzt, welche Musik (also vor allem 
sog. U- und Popmusik) eben schlicht als nicht poli- 
tisch definieren, sondern als Erholung/Spaß. Bei den 
Feministinnen und/oder Lesben gab/gibt es sicher 
auch den Trend, sich aus dem männerdominierten 
Rockbusiness herauszuhalten, sich eigene Bereiche zu 
schaffen. In den USA jedoch setzte Queercore eine 
Antwort auf diesen Trend, von dem hierzulande noch 
lange nicht die Rede sein kann. Das bedingt noch 
immer eine Teilung in Hörerinnen/Journalistinnen, die 
Rockmusik relativ unreflektiert gut finden, solchen, 
die sie ablehnen und Kategorien für eine »weibliche 
Musik« aufstellen (womyn’s music) und jenen, die 
Rockmusik wegen der freigesetzten Energie mögen, 
obwohl sie um die Sexismen wissen, die sich da hau- 
fig austoben. 

Was wäre also konkret zu tun, wollte frau (und 
mann?) einen feministischen Journalismus etablieren, 
der natürlich spitz und mit Spaß formuliert sein sollte, 
analytisch, aber doch verständlich ? 


1) Berichte über Musikerinnen sollten frei sein 
von plumpen Sexismen. Aussehen ist keine 
musikalische Kategorie. 


2) Geschlecht ist ein soziales Konstrukt und 
unterliegt jeweils bestimmten Zuschreibungen 
mit unterschiedlichen hierarchisierten Bewer- 
tungen — Vorsicht also vor dem »femininen 
Temperament!« (Vorsicht also auch vor »der 
Göttin«, »der Fee«, »der Diva«, »dem Monster«, 
»dem Vamp« und sonstigen überkommenen, 
aber in den Sprachgebrauch eingeschliffenen 
Zuweisungen). 


3) Sachlichkeit ist nicht so schwer und erweckt 
wunderbar den Eindruck von Selbstver- 
ständlichkeit. Die selbstverständliche Teil- 
habe von Musikerinnen an der Berichterstat- 
tung über Musik wäre ein erster kleiner 
Schritt. 


Wer mehr tun will, als sich nach dem Wer, Wie 
und Wo umzuhören, kann immerhin auf das Klein- 
geschriebene achten: Wieviel Kontrolle hat die Musi- 
kerin über ihr Werk? Hat sie getextet, komponiert, 
selbst eingespielt, produziert? Wie sieht das Cover 
aus, wie ist die Bühnenshow? Wie positioniert sie sich 
zwischen Mainstream oder Underground? Wie sehen 
Arbeits- und Rezeptionsbedingungen aus? Themati- 
siert sie in ihren Songs Frauenspezifisches? Oder kann 
das so verstanden werden? 

Nicht jeder Artikel über eine Musikerin muß 
und kann immer analytisch Probleme angehen. Aber 
wenn, dann müßte die utopische, denkende Journa- 
listin sich etwas aneignen, was die Literaturwissen- 
schaftlerin Sigrid Weigel den »schielenden Blick« ge- 
nannt hat: in kritischer Anteilnahme auf das gerichtet, 
was ist, und das, was sein sollte. 

Desweiteren müßte dieser utopische Blick bereit 
sein, sich auf den Ebenen Politik und Musik zu bewe- 
gen: der politischen Ebene unter Einschluß feministi- 
scher Theorien und frauenspezifischer Belange, und 
der musikalischen Ebene zwischen Spaß, Popgeschich- 
te und restlicher sogenannter Popkultur. Zum anderen 
müßte eine Offenheit für verschiedene musikalische 
Gebiete vorhanden sein, da Musikerinnen nun mal 
alle Arten von Musik machen, machen können und 
machen sollten, wollen sie nicht nur Erfolgsmechanis- 
men nachahmen, die ihnen männliche Kollegen vor- 
gegeben haben. 

Oder, wie die US-amerikanische Rockmusikjour- 
nalistin und Journalistik-Professorin Ellen Willis in ei- 
nem der guten Spex-Artikel (Interview mit Kerstin 
Grether, 7/95) sagt: »Wer etwas an der Gesellschaft 
ändern will, muß in alle Arten von rebellischem Wis- 
sen investieren.« 


Nachbemerkung 


Dieser Text entstand als Vortrag für das Sympo- 
sium Musikerinnen und Öffentlichkeit, das, ver- 
anstaltet vom Hamburger Frauenmusikzentrum, im 
Oktober 98 im Rahmen des Hamburger Musikerinnen- 
festivals espressiva stattfand. Aus Termingründen 
konnten bestimmte Entwicklungen wie gewisse Po- 
pularisierungs(Mainstreamisierungs?)tendenzen bei 
Spex oder sich abzeichnende thematische Verän- 
derungen bei der Mel/odiva, nicht berücksichtigt wer- 
den. Für den Abdruck in testcard wurde der Text 


Rebellisches Wissen und journalistische Tagesordnung 


leicht gekürzt, u.a. um den Abschnitt zur zwischen- 
zeitlich nicht existierenden, jetzt aber wieder erschei- 
nenden Zeitschrift superstar. 

Der Abdruck in testcard bedeutet natürlich nicht, 
daß testcard eine Position fern jeglicher Kritik aus 
feministischer Richtung einnimmt und nun fröhlich 
mit dem Finger auf andere zeigen könnte. Hätte ich 
mir die Mühe gemacht, die damals existierenden fünf 
Ausgaben auf diesen Aspekt hin durchzulesen, wäre 
ich sicher in ähnlicher Hinsicht wie bei den oben un- 
tersuchten Zeitschriften fündig geworden. Meine Mit- 
arbeit bei testcard resultiert schließlich aus meiner 
Kritik an der viel zu geringen Zahl der Musikerinnen 
betreffenden Themen sowie an den gleichfalls viel zu 
wenigen Autorinnen. 


Dank geht an Christoph und Alenka für die Ver- 
mittlung der Möglichkeit, Christine Köchel für An- 
regungen, Martina Eckardt für Diskussion und Durch- 
lesen, Martin Heinlein für Leihgaben aus seinem per- 
sönlichen Spex-Archiv und Martin Büsser, der sich 
unter anderem um die Großschreibung verdient ge- 
macht hat. 
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Fetisch Park 


Im Gespräch mit Carla Subito und Marlon Shy 


+  Filmerin/Fotografin 

Marlon Shy und Musikerin Carla 
Subito bilden die Kernbesetzung 
von FETISCH PARK, deren audio- 
visuelle Arbeiten lange Zeit 

der Industrial Culture zugeordnet 
wurden. Musikalisch haben sich 
FETISCH PARK allerdings seit 
einigen Jahren von Industrial- 
Stereotypen distanzieret, sei es, 


typ 
daß sich ihre Musik von ambient- 


artiger Elektronik (ohne Angst Sexualität spielt in Eurer Aa nn 2 A 
vor durchgehenden Beats) inspi- mances eine große Rolle. Rock- er p ware 
rieren ließ, sei es, daß sie durch den stets von Fans wie . i Fran Hrn 
Klangcollagen - z.B. Trost von bzw. Surrogat von Sex bezeich ke h ü je 
1996 - zu ganz eigenen Formen zustimmen, oder handelt es sich dabei 

eines akustischen Hörspiels fan- Mythos? 


den: Trost verarbeitete O-Töne 
und Klänge aus den Bordellen 

von Bombay. Erotik und Sexualität 
sind zentrales Thema der aku- 
stischen wie visuellen Arbeit von 
FETISCH PARK, einer Gruppe, die 
allerdings weit davon entfernt ist, 
sich alter Provokations-Muster zu 
bedienen oder die im Industrial- 


Marlon: Sexualität und Erotik sind für uns 
grundsätzlich zwei verschiedene Dinge: es ist 
möglich, Sex zu haben, der jeder Erotik entbehrt, 
und es kann durchaus passieren, eine äußerst 
erotische Nacht zu verbringen, ohne Sex zu 
haben. Ideal ist die Kombination von beidem — 
das ist ein Höhepunkt menschlicher Kommu- 
nikationsfähigkeit und wird vom Individuum 


Umfeld gängige S/M-Überaffirma- als Highlight empfunden, He a 
tion zu betreiben. FETISCH PARK unvergeßliche Emotion tie on 
haben demgegenüber einen durch- einprägt. Nichts, Sea er oe Fe 
aus positiven Ansatz, bemühen Mn U Rielbeitsc er h Geste 
sich, Formen einer nicht-hierarchi- valenz zieht uns gleichermaßen an, j 


. . . .. E; 
schen Sexualität zu entwickeln. verzweifeln läß 


+ Sollten wir es während unserer Live-Per- 
formance schaffen, die ein oder andere erotische 
Stunde zu vermitteln, dann haben wir viel 
erreicht. Wir stehen nicht in Lackledergummi- 
kram auf der Bühne, strecken die Zunge raus 
und schwingen Peitschen. Unsere Shows sind 
gleichermaßen verhalten wie konsequent, 
spiegeln also die Ambivalenz des Subjekts wider. 
Hier grenzen wir uns ab, von allen anderen, die 
sich des Themas Sexualität mehr oder weniger 
angenommen haben. 

+ Sexualität und Erotik sind nur oberflächlich 
gesehen so simpel, daß eindeutige Signale bei 
jedem funktionieren — das läßt sich gerade in 
der Rock- und Popmusik sehr schön beobachten. 
Ein hüftenschwenkender Mick Jagger mit seinem 
billigen Grimassenspiel, ein arschzeigender Iggy 
Pop mit seinen gespritzten Anabolikamüskel- 
chen, die sich wie Kaugummi ziehen lassen, ein 
trivialer Griff zwischen Michael Jacksons Bein- 
chen, ein »I Want Your Sex« piepsender George 


Fetisch Park 


wer 


—— 


“ 
FETT Deal 
s 


[2 
f ..s 


Alle Fotografien: Marlon Shy 


Michael wirkt auf uns ebensowenig erotisch oder 
sexy wie stereotype FORM oder — noch öder — 
SLEEP CHAMBER-Darbietungen (bei SLEEP 
CHAMBER trifft zumindest der Bandname ins 
Schwarze!). Was wir von SPK, THROBBING 
GRISTLE und Konsorten kennen, geht eher in 
Richtung Destruktion als Sexualität, auch wenn 
Genesis P. Orridge und seine Paula stolz ihre 
Genitalpiercings, Klitorisringe, Tattoos und 
Brandings als den Gipfel der Erotik herzeigten. 
* Für uns spielt sich Erotik eher im nicht- 
sichtbaren, nichtdarstellbaren Bereich ab. Wir 
versuchen also paradoxerweise Zustände auf- 
zuzeigen, die uns die Möglichkeit einer »Rück- 
kehr« zu unserem innersten Selbst bieten, 
durchaus im philosophisch-existentialistischen 
Sinne. Genauer gesagt: Bei innigem Sex haben 
wir das Gefühl, rausgebeamt zu sein aus Zeit und 
Raum, wir wissen nicht mehr, wer wir sind, wie 
wir heißen und vergessen, wo wir uns befinden, 
kurz: wir sind in einem puren Zustand bloßer 
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Existenz. Diese Erfahrung wird von uns als 
»heilig« im weitesten Sinne eingestuft und gibt 
uns eine Ahnung von Ewigkeit. Egal, ob diese 
tatsächlich existiert oder eine bloße Empfindung 
in einem abhebenden Zustand ist — diese Er- 
fahrung jedenfalls läßt sich nicht weiter in Worte 
fassen. 

+ Zurück zur Frage: Selbstverständlich ist 

es kein Mythos, daß Sexualität in der Musik eine 
von vielen möglichen Ausdrucksformen gefun- 
den hat. Klänge sind unmittelbare sinnliche 
Erfahrung — und damit »per se« erotisch. Ver- 
gessen wir aber bitte nicht: So viele Menschen, 
so viele erotische und sexuelle Spielarten. 


Michel Foucault prägte durch seine Texte nachhaltig 
den Diskurs um Sexualität seit mehr als einem Jahr- 
zehnt. Seine zentralen Thesen, daß Körper Felder 
sind, auf denen sich die Mechanismen der Macht 
abbilden und repräsentieren, und seine Feststellung 
(in Sexualität und Wahrheit), daß es weniger 
Unterdrückung von Sex gibt, sondern einen Zwang 
zum Reden über ihn, haben die verschiedensten 
Szenen — von Gender-Debatten, Schwulenbewegung 
bis zur S/M-Szene - geprägt. Welche Haltung nehmt 
Ihr zu Foucaults Gedanken ein? Haben sie Eure 
Arbeit überhaupt beeinflußt? 


Marlon: Feminismus und Schwulenbewegung 
sind zurecht im ursprünglichen Sinne Aufleh- 
nung und Protest gegen Unterdrückung, wobei 
die sexuelle Unterdrückung nur ein kleiner Part 
des Ganzen ist — der daraus resultierende soziale 
Druck und die Diskriminierung sind selbst- 
verständlich Phänomene, gegen die angegangen 
werden muß. Unterdrückung jeder Art, nicht 
nur sexuelle, ist des heftigen Protestes wert, und 
überall dort ist Unterdrückung, wo Menschen 
sich nicht frei entfalten können. 

+ Um bestehende Machtverhältnisse zu 
ändern, bedarf es einer breiteren Öffentlichkeit 
und der Medien — doch Entwicklungen voll- 
ziehen sich stets langsam, da der soziale Konsens 
charakteristisch schwerfällig reagiert. Daß sich 
Künste zum Sprachrohr von Protestbewegungen 
aller Art machen, ist voll in Ordnung. Abgesehen 
davon: Wer ist Michel Foucault? Und weiter: 
Wir betrachten uns nicht als Kämpfer für irgend- 
eine Lobby oder »Bewegung«. 


Gibt es Eurer Ansicht nach bestimmte Verfahrens- 
weisen — musikalisch wie ästhetisch — mit denen 

Sex in Musik/Kunst dokumentiert werden kann, 

ohne daß damit gesellschaftliche Muster reproduziert 
und gängige Geschlechterklischees bedient 

werden? 


Marlon: Wir bemühen uns inhaltlich und vor 
allem auch formal, gängige Klischees zu durch- 
brechen, indem wir auf bestimmte Mechanis- 
men, die diese Klischees bedienen könnten, 
bewußt verzichten. Für den Inhalt bedeutet das 
konkret: Weg von Oberflächlichem, ab in die 
Tiefe, also nicht diese zeittypische »Sex is fun«- 
Haltung, da wir meinen, daß in den Augen- 
blicken der Ewigkeitserfahrung nicht gelacht 
wird — diese Empfindungen sind jenseits von 
Humor und Fun. 

+ Über das Formale wird der Inhalt transpor- 
tiert, so daß die Wahl der Mittel praktisch schon 
vorgeschrieben ist. Dabei bedienen wir uns 

zum Teil uralter, bekannter Symbolik, z.B. Rote 
Rosen = ewige Liebe, Weiße Lilien = Reinheit 
und Tod, und oft setzen wir verbundene Augen, 
gesenktes Haupt, gefesselte Hände ein als Symbol 
von tiefem Vertrauen. Auch Gewaltsymbole 
werden benutzt, nicht zum Auffordern zur 
Nachahmung oder Brutalisierung, sondern — 
Vergänglichkeit allen Seins stets vor Augen — 
damit erinnern wir uns daran, daß Gewalt nötig 
ist, damit wir überhaupt existieren können. 

Was in jeder Sekunde unserer Existenz in jeder 
unserer Zellen abgeht, was in unserer Blutbahn 
passiert, was im Gehirn vor sich geht - all das 
beruht auf dem Prinzip purer Gewalt. Ohne 
Freßzellen, Killerzellen usw. würden wir ja gar 
nicht leben können! Aber dieses Gewaltprinzip 
ist ein konstrukives (für uns), nicht ein destruk- 
tives (für uns), und so kommt es darauf an, 
Energie schöpferisch freizusetzen, nicht zer- 
störerisch. Wir sagen nicht, »schafft die Gewalt 
ab und überall ist Friede Freude Eierkuchen«, 
sondern: »Setzt eure Energie bewußter ein!« 

+ Das ist tatsächlich eine Message, die wir 
haben. Um gängige Klischees zu vermeiden, ma- 
chen wir z.B. auch keine sauberen, photoschul- 
glänzenden, kapitalistisch-linientreu-ästhetischen 
Bilder. Von diesem Standpunkt aus betrachtet 
kann ich auch gar nicht photographieren — und 


werde es auch niemals lernen 
wollen. Diese kalten Hoch- 
glanzgaukeleien heiler Welten 
in ewigem Reichtum — das 

ist für uns uninteressant. 
Wenn die Photos unscharf, 
verwackelt, verdreckt und 
verstaubt sind, dann sind sie 
für uns erst interessant. Oder 
die Wahl der Modelle: leicht 
unter- oder (gerne) überge- 
wichtig nach herkömmlicher 
Wertung, meist ungeschminkt, 
ja sogar mit glänzenden Haut- 
partien im Gesicht. Es ist so 
leicht, mit ein und demselben 
Werk zu verärgern oder zu 
begeistern. 


Welche politischen Ziele haben 
Euch bewegt, Aufnahmen in 
Bombay zu machen? 


Marlon: Da wir grundsätzlich 
eine kosmopolitische Einstel- 
lung vertreten und Indien 
einer der interessantesten 
Orte der Welt ist, war es nahe- 
liegend, sich dort inspirieren 
zu lassen. In keinem Land der 
Erde ist die uralte Tradition 
von Religion und Sexualität noch so lebendig 
erhalten geblieben wie in Indien. Die Kom- 
bination beider Komplexe ist ja unser Spezial- 
thema. 

+ Sicher ist, daß im Moloch Bombay die hehre 
Verbindung Religion/Sexualität vom Gedanken 
ans Kohle-Machen beherrscht wird und - 

je nach dem, wie es die Situation erfordert — das 
ein oder andere als Absicht vorgeschoben wird 
(in europäischen Augen eine Form von Unzu- 
verlässigkeit, die typisch für das vielschichtige 
und vielkastige Indien ist und sämtliche Lebens- 
bereiche umfaßt), kurz: Fragt man 10 Inder 
dasselbe, erhält man 10 mögliche Variationen 
als Antwort — das macht es recht mühsam, zu 
einer endgültigen Aussage zu gelangen. 

+ Religion und Sexualität waren auch in Mit- 
teleuropa über viele Jahrhunderte hindurch ein 


Fetisch Park 


nicht zu trennendes Thema gewesen. Germa- 
nische, keltische und normannische Glaubens- 
vorstellungen konnten sich eine Religion los- 
gelöst von der Sexualität nicht denken, wie zahl- 
reiche Darstellungen eindeutig sexuellen 
Charakters bezeugen. Die Christianisierung setz- 
te dem nur zögernd ein Ende, viele Elemente 
heidnischer Fruchtbarkeitskulte flossen in das 
Christentum mit ein. Reste davon sind zum Bei- 
spiel katholische Bräuche wie die Vermählung 
der Novizin mit Jesus Christus, der sie als Bräu- 
tigam erst durch die Vereinigung zur vollwerti- 
gen Nonne (Frau) macht. In vielen Klöstern wird 
dieser Eintritt ins Konvent bis auf den heutigen 
Tag mit Brautkranz, Schleier und Übergabe 

des Eherings gefeiert. Im Mittelalter lobten die 
MystikerInnen ekstatisch und erotisch-sexuell 
die Vereinigung mit Jesus, dem Geliebten. Es gibt 
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da eine abgedrehte Statue der heiligen Theresia 
von Arila in Spanien, die sie im Moment des 
Orgasmus zeigt, und zwar mit einer Radikalität, 
die einen echt umhaut! 

+ Dasich Sexualität und Erotik allgemein der 
Kontrolle entziehen, suchten Institutionen, 
denen an dieser Kontrolle gelegen war, sich diese 
durch Gebote und Verordnungen zu verschaffen, 
u.a. durch akribische Befragungen - nicht nur 
in der Intimität des Beichtstuhls. Keine Orga- 
nisation/Religion/Konfession der Welt hat so 
intensiv die Sexualität ihrer Anhänger studiert, 
wie sich die katholische Kirche das in höchst 
undezenter Weise jahrhundertelang, bis heute, 
erlaubte. 

+ Inanderen Kulturen gehört Sexualität — 
zumindest teilweise - in den Gottesdienst, ein 
Dienst an und für die Göttlichkeit, die erreicht 
wird durch besonders meditativen, langsamen, 
scheinbar kontrollierten Sex. In diesem eksta- 
tischen Zustand erhebt sich der Mensch über 
den Alltag hinaus und ist in der Lage, auf 

diese Weise Gott zu erfahren, unmittelbar und 
ohne Filter, üblich in unzähligen Kulturen 
Asiens, Ozeaniens und auch bei den Indianern 
aller Stämme. 

+ Um diese Form von Ursprünglichkeit zu 
erleben, haben wir uns in Indien an einschlägig 
bekannten Orten umgesehen. Ich habe ein Buch 
darüber gemacht (Kamatipura - Stille Portraits 
aus den Bordellen von Bombay, konkursbuchverlag 
Claudia Gehrke) und Carla lieferte die CD mit dem 
Soundmaterial ab (Trost auf Extreme). In dem 
Zusammenhang sollte vielleicht gesagt werden, 
daß das »Kamatipura«-Buch der erste Teil einer 
geplanten Trilogie über indische »Frauenkultur« 
(im weitesten Sinne) ist. Der zweite Teil wäre 
über Frauen, die in Klöstern im Himalaya als 
Ehegattinnen von Mönchen leben und auch 
dort ihre Kinder kriegen und großziehen, wäh- 
rend ein Teil der Mönche - im selben Kloster — 
zölibatär lebt. Der dritte und letzte Teil ist Frau- 
en in Südindien vorbehalten, die 1) aus religiösen 
Gründen gar keinen Sex haben und als nackte 
Einsiedlerinnen abgeschieden in den Botanik 
leben sowie 2) Frauen, die eben nur aus religiö- 
sen Gründen Sex haben, sprich, Tempelprosti- 
tuierte. Leider fehlen uns bislang die Mittel zur 
Realisierung der Projekte. 


Inwieweit kann das musikalische Ergebnis, bei 

dem O-Töne häufig als bloße Sounds eingewoben 
sind, noch etwas vom Thema sexuelle Unterdrückung 
vermitteln? 


Marlon: Carla, jetzt bist du dran, musikmäßig 
und so ... 

Carla: Das kann es überhaupt nicht. Diese Art 
von Zitatvertreib, O-Ton-Verwurstung mit 
direktem, absichtsvollen, womöglich noch auf 
der Schiene Sex = Politik, Kompositionsabsich- 
ten liegt mir nicht. Gerade durch die Abstraktion 
bishin zu bloßen Sounds kann eine ganz andere 
assoziative Geschmeidigkeit entstehen, die 

nicht als Mangel an Konkretem, als Flucht vor 
der eindeutigen Stellungnahme denkbar wäre, 
sondern als (im besten Falle) Sublimierung des 
vielfach Banalen. Feldaufnahmen sowie darauf 
reagierende Kompositionsentwürfe liegen 
manchmal jahrelang nebeneinander herum. 
Werden wieder und wieder gehört und kom- 
biniert, bis sich für mich die roten Fäden erken- 
nen lassen. Bestimmtes Menschen-Original- 
material verdient es gerade wegen seiner Ehr- 
lichkeit, behutsam, sorgfältig und mit aller dafür 
notwendigen Zeit behandelt zu werden. 


Wie hat sich Eurer Meinung nach der künstlerische 
Umgang mit Sexualität seit der klassischen 
Moderne (George Grosz, Man Ray, Hans Bellmer) 
bis heute geändert? Gibt es Traditionen, an die 

Ihr anknüpft und auch solche, von denen Ihr Euch 
distanziert? 


Marlon: Bedauerlicherweise hat die Erotik höch- 
stens in Blümchenform und pure Sexualität in 
ihrer Ambivalenz und Radikalität keinen Platz 
in der Kunst(wirtschaft). Zunächst sei einmal 
nüchtern festgestellt, daß trotz der sogenannten 
sexuellen Revolution und dem wesentlich leich- 
teren Zugang zu Sexshops, Pornokinos, Sex und 
Erotik in der Werbung und im TV, ein erheb- 
liches Informationsdefizit besteht. Oberflächlich 
betrachtet sind wir ach-so-frei, doch kratzt man 
nur ein wenig an diesem Schein, werden Ver- 
haltensmuster und Moralvorstellungen von vor 
fünfzig Jahren lebendig. 

+ Sobald Sex und Intellekt ihre berechtigte 
Verbindung eingehen, meiden die potentiellen 


Käufer diese Kunst, da sie in 
ihrer Radikalität zu anstren- 
gend ist, denn wer hängt sich 
schon gerne ein Bild über den 
Schreibtisch im Büro oder die 
Wohnzimmercouch, welches 
1) zum Denken zwingt und 

2) die sexuelle Disposition sei- 
nes Besitzers für alle klar sicht- 
bar machen würde? 

+ Auch die von Dir aufge- 
führten Künstler beschäftigten 
sich nicht ausschließlich mit 
dem Thema Sexualität, von 
Hans Bellmer einmal abgese- 
hen. Vergessen wir deshalb 
bitte nicht die Ächtung, die 
Bellmer über viele Jahre seines 
Lebens schwer zu schaffen 
machte. Andere haben ihre 
Schweinebilder vorsichtshalber 
in der Schublade aufbewahrt 
und sich gut überlegt, wann 
sie wem was wo zeigten. Viele 
erotische Bilder namhafter Eta- 
blierter kamen erst posthum 
zum Vorschein, schau, schau, 
tststs, was hat er denn so alles 
gemacht, der Sack! Wir selbst 
haben heute sicher eine relativ 
befreite Arbeitsatmosphäre ... 
Carla: ... aber auch wir sind durch mehrere 
Beschlagnahmungen geadelt ... 

Marlon: ... die wir unter anderem auch Robert 
Mapplethorpe, diesem Scheiß-Ästheten zu 
verdanken haben, dessen Publikum hörbar auf- 
atmete, als er nach Schwulensex endlich Blumen- 
photographie ablieferte: »Na, sieh mal einer an, 
der kann ja sogar was!« 

+ Wir sehen leider keine Möglichkeit, an einen 
anderen, toten oder lebenden Künstler anzu- 
knüpfen, denn eine Traition erotischer Kunst hat 
es höchstens - vielleicht - im Altertum gegeben, 
aber gewiß nicht in den letzten Jahrhunderten. 
Die einzige uns bekannte erotische Lebensform 
wurde im 10. Und 11. Jahrhundert in Zentral- 
indien (Khajuraho) populär. Den Ort kann man 
heute besichtigen — er hat nichts von seiner Fas- 
zination eingebüfßst! Es braucht nicht allzuviel 
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Phantasie, um sich vorzustellen, was dort vor 
900 Jahren an Sinnlichkeit und Sex abgelaufen 
ist! Im Einklang mit dem gesellschaftlichen 
Konsens!« 


Wäre es für Euch denkbar, auch ein Psychogramm 
des »sexuellen Elends< in einem Land wie Deutsch- 
land musikalisch zu verarbeiten? Wie würdet Ihr 
in einem solchen Fall vorgehen? 


Marlon: Dieses Psychogramm existiert bereits, 
täglich ist dieses Armutszeugnis in sämtlichen 
Medien zu sehen, da bedarf es unserer Arbeit 
nicht. 

Carla: Musikalisch fallen mir da nur indiskrete 
und würdelose O-Töne ein, die ich dann in 
einen wie auch immer gearteten Kompositions- 
zusammenhang stellen müßte. Für diese Art 
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der Herangehensweise bin ich allerdings (noch) 
nicht abgebrüht genug, da eine monatelange 
Beschäftigung mit solchem O-Ton-Elend für 
mich eher lähmend und deprimierend wäre. 
Weiterhin sind mir genügend Elendsaspekte aus 
dem sogenannten wirklichen Leben vertraut, 
die mich ohnehin manchmal in kreative Löcher 
hineinreißen. 


Die Industrial-Szene, der Ihr häufig zugeordnet 
werdet, bildet Sex häufig nur noch über Stereotypen 
ab, ist selten fähig, Sex außerhalb von Gewalt 
darzustellen. Wie seht Ihr die Entwicklung dieser 


szene und in welchen Punkten grenzt Ihr Euch 
davon ab? 


Marlon: Die Entwicklung in der Industrialszene 
ist an einem Stagnationspunkt angelangt, ein 
Überdenken der Sache ist angebracht. Ganz 
recht: Stereotype, repetitive Langeweile ist schon 
fast normal. Wir rechnen uns nicht irgendeiner 
Szene zu, wir bilden eine eigene, in der jeder 
seiner Disposition entsprechend volle Entfal- 
tungsmöglichkeiten bekommt. Weder rechnen 
wir uns der Frauen-Schwulen-Lesbenbewegung 
zu, und Sadomasochisten und Fetischisten aller 
Art fühlen sich nur unseres Namens wegen 


angezogen, der ja sowieso falsch verstanden wird. 


Es ist hier schöpferische Willenskraft gemeint, 
nicht dieser Lackledergummipipi. Carlas Musik 
folgt fast dem bloßen Instinkt und meine visuelle 
Arbeit ist ebenfalls pure Emotion. Stellt sich 

im nachhinein heraus, daß das Ergebnis nicht 
wünschenswerten Charakter hat, schmeißen wir 
es einfach in den Müll. 

+ Sehr oft empfinden wir uns als Aliens: In 
einer Gesellschaft, die von gemeinsamem Kon- 
sens und Konsumverhalten geprägt ist, merken 
wir täglich, wie fehl wir am Platz sind. Die 
ständige Berieselung mit Werbung hat für uns 
etwas Gewalttätiges an sich, da wir uns dem 
gezwungenermaßen aussetzen (müssen), ohne 
große Ausweichmöglichkeiten zu haben. Viel- 
leicht bearbeiten wir das Thema deshalb anders 
als die Kollegen Fichot (DIE FORM) oder 
SLEEP CHAMBER, weil wir selbst diese Stereo- 
typen nicht in uns bergen, sie sind einfach 
in unserer psychischen Beschaffenheit nicht 
vorhanden. Jeder stellt sich seinem Thema 


analog seiner Konditio. Wir machen es nicht 
anders. 


Für Herbert Marcuse gibt es einen direkten Zusam- 
menhang zwischen Staatssystem (Kapitalismus) 
und sexueller Neurose. Seht Ihr auch einen großen 
Teil sexueller Unterdrückungsmechanismen in unse- 
rer Gesellschaft begründet? 


Marlon: Marcuse würden wir zustimmen unter 
der Bedingung der Ausweitung der Aussage 
auch auf den Rest der Welt. Staatssysteme (nicht 
nur rein kapitalistische) und sexuelle Neurose 
sind überall auf der Welt zu finden, man 
betrachte nur die islamischen Länder, die sehr 
unter restriktiven Systemen zu leiden haben 
und die eine sexuelle Entfaltung von vorneherein 
unterdrücken. Oder ist Indien etwa ein sexuell 
befreites Land? Sieh dir die Hindi-Filme an, 

wo ein Wasserfall eingeblendet wird, und jeder 
Zuschauer erkennt an der fließenden und 
schäumenden Wassermenge, wie mehr oder 
weniger heftig ein Paar sich küßt. Beim Besich- 
tigen der erotischen Tempel in Khajuraho oder 
Bhubaneswar (Orissa) halten sich Inder zutiefst 
verschämt die Augen zu, während der »befreite« 
indische Staatsbürger, zwar peinlich berührt, 
aber offensichtlich neugierig und angeschärft 
von den Darstellungen, seine Lüsternheit 
kichernd verarbeitet. 

+ Kein System der Welt ist an Weiterentwick- 
lung im Sinne von Veränderung interessiert, 
sondern ausschließlich an Konsolidierung seiner 
selbst. Wo kämen wir denn da hin, wenn sich 
alle Bürger eines Staates völlig selbstverständlich 
erotisch und sexuell frei entfalten könnten! 

Der Wunsch nach optimaler Freiheit und der 
fortschreitende Entfaltungsgedanke würden 

sich mit Sicherheit auch auf andere Gebiete 
(Arbeit, Bildung, Kultur, Erziehung) ausweiten, 
und dann hätten wir den Salat: Das bestehende 
politische System mit seinen bestehenden 
Machtverhältnissen würde kurzerhand zusam- 
menbrechen. 

+ Wie zivilisiert ein Staatsgebilde ist, läßt sich 
daran erkennen, wie es mit seinen Minderheiten 
umgeht, mit kriminellen, geistig und körperlich 
behinderten Menschen, mit Frauen, Alten, 
Kindern, sexuellen Minderheiten, Prostituierten, 


Discographie: 1991 Zungenpflug (COC), 1992 Verbundenheit (COC), 1995 Ego Ex Nihil (Staalplaat), 
1996 Instinktverlust (Drag & Drop), 1996 Sporen/Binumb 12” (Extreme), 1996 Trost (Extreme), 1998 Alluvial (Extreme), 
1999 Carla Subito. Characters of Seduction (noteworks) 


Drogengebrauchern etc. 

Da schneidet Deutschland 
vergleichsweise schlecht ab. 

In einem Land wie Iran gar 
würden wir für unsere Arbeit 
zumindest gefoltert, wenn 
nicht gesteinigt. Hierzulande 
werden wir dagegen auf sehr 
subtile und äußerst hinter- 
hältige Art dahingehend 
manipuliert, daß wir uns frei 
wähnen. Diese Art von Frei- 
heit, die uns hier angeboten 
wird, unterstützt in jeder 
Hinsicht die bestehenden 
Verhältnisse in einem durch 
und durch konsumorientier- 
ten, urkapitalistischen Sinn. 
Kaum eine Werbung ohne 
Sexy Girl(s) oder Muskel- 
mann, möglichst jung, ge- 
sund — Geld spielt keine Rolle, 
weil man es ja schubkarren- 
weise zur Verfügung hat. 

Das Schönheitsideal wird zum 
Diktat. Dieser Wahn kann 
sehr oft zu heftigen Minder- 
wertigkeitsgefühlen, Verun- 
sicherung, ja Depression und 
Verlust des Selbstbewußtseins 
führen. 

+ Ein anderer wichtiger Bestandteil des Kon- 


sumrausches ist die Pornographie. Pornographie 


ist legitim als Ausdruck einer »freiheitlichen«, 
vielschichtig strukturierten Gesellschaft, da 
hört es unserer Meinung nach aber auch schon 
auf, denn gerade in diesem Bereich gibt es eine 
Menge zu kritisieren, denn ausgerechnet da, 

in einem Bereich, in dem die kapitalistischen 
(Un-)Werte ungültig sein sollen, sind sie erst 
recht 100%ig etabliert. Das vor allem in por- 
nographischen Industriefilmen transportierte 
Menschenbild ist erbärmlich: Der immer 
potente junge Muskelkerl, der die arme Frau 
von ihrer Immergeilheit erlöst, ist aber - zum 
Glück - nicht für jeden ein Ausdruck höchster 
erotischer Kultur. Im Gegenteil, wir stellen seit 
vielen Jahren ein wachsendes Bedürfnis nach 
einer ganz anderen Form des pornographischen 


Fetisch Park 


Films vor allem unter jungen Leuten fest, die 
von den Stereotypen und Stupidien die Schnau- 
ze voll haben. Doch wo gibt es die Alternative? 
Fast jeder Mensch ist neugierig auf einen 
wirklich geilen Film, der die herkömmlichen 
Strukturen durchbricht. Psychologisch 
betrachtet: Viele soziopolitkulturelle Trends 
schreien nach Neuem und dieses Neue darf 
durchaus anspruchsvoll sein, nicht nur in 
sexuell-erotischer Hinsicht. 


Gibt es für Euch sexuelle Utopien? 


Marlon: Die Verbindung von Geilheit und 
Intellekt. 

Carla: Den Fehlern und vermeintlichen 
Mängeln bei sich und anderen freundlicher 
zu begegnen. © 
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Ein Gespräch mit Terre Thaemlitz 


über Geschlecht, Kunst, 


Definition 


Terre Thaemlitz, Avantgardist? Auf alle Fälle kein 
Retrogardist, der sich eine futuristische Intention zu- 
sammenphantasiert. Aber die Begriffe »Avantgarde« 
und »Experimentalität« sind im Jahr 2000 AD außer 
zu kurzen Schubladenorientierungen eines Stils eh 
nicht mehr zu gebrauchen. Doch auch das Tonmate- 
rial von Terre entgeht einer Benennung natürlich 
nicht, und so wird es im aufmerksamen öffentlichen 
Bewußtsein vornehmlich unter »Elektroakustik« ab- 
gespeichert. 


Terre Thaemlitz codiert seine elektroakustischen 
Collagen jedoch politisch, stellt sie explizit in diesen 
Zusammenhang, im Gegensatz zur meisten Elektro- 
akustik, die oft im »bloßen«, reinen Musik-Klang hän- 
genbleibt und dadurch unbewußt und vielleicht auch 
ungewollt die klassische Tradition der Kunstavant- 
garde, oder im übertragenen Sinne, der bürgerlichen 
Kunstmusik, weiterführt, und die sich trotzig an die 
»reine« sonische Materialität klammert, ohne deren 
Flottieren und Verhandeltwerden nach jeweils aktuel- 
len soziokulturellen Standards, kulturdistinktionellen 
Kursen und kulturdienstleisterischem Marktwert im 
Hyperkapitalismus beachten und schon gar nicht the- 
matisieren zu wollen. Derartige Modelle wollen sehr 
oft gar nicht mehr kommunizieren, sondern schotten 
sich in bürgerlicher oder auch anti-bürgerlich-bürger- 
licher Tradition von dem zugegebenermaßen irritie- 
rend brutalen Terrorcharme der kapitalistischen Musi- 
kindustrie und deren Ausläufern ab, sind aber auch 


Musik und Technologie 


oft im historischen Bezug ablehnend oder ignorant 
gegenüber allen »artfremden« Musikmaterialien wie 
2.B. bestimmten Spielarten der Popmusik, die sie ob 
ihrer Kommerzialität oder ihrer Simplizität für ihr 
streng isolationistisches Kunstschaffen verwerfen. 

Für Terre aber ist die Tradition der elektroakusti- 
schen Avantgarde nurmehr ein weiteres bewußt zu 
nutzendes Material, auf das er sich allerdings nicht 
referenz- und grundlos bezieht. Vielmehr stellt diese 
Musik für ihn ein relativ geschlechtsneutrales Feld 
dar, das nicht durch genderspezifische Codierungen 
belastet oder schon extrem »versaut« ist — wie z.B. 
die Rockmusik. Und keineswegs transformiert er an- 
dererseits etwa die gehypte »schöne Lüge« von der 
»Androgynität« elektronischer Musik auf seine Klang- 
collagen, gibt nicht jenen verheerenden humanisti- 
schen Idealismen Futter, die da sagen, ein kultureller 
Ausdruck, der von einem ganz konkreten Kontext ge- 
formt und genormt werde, könne eben darin eine 
klassische politische Erlöserrolle bekommen. Die Uto- 
pien, die aus einem Musikmaterial hindurchschim- 
mern könnten, müssen vielmehr skeptisch, subtil und 
ironisch freigelegt werden, um sich dann, wenn sie 
schockartig gebrochen werden, abermals ihren eige- 
nen Voraussetzungen zu stellen. Zu oft sind fahrläs- 
sige Projektionen von Politik auf Popmusik getätigt 
worden, gleich, ob von Seite der Produzenten, Distri- 
butoren oder Konsumenten, als daß eine explizite po- 
litische Intention so salopp, eindimensional und ein- 
fach zu behandeln sei - wenn man sich schon darauf 
einläßt. Einfach zu sagen »Das ist Politik!« ist dabei 
das Dümmste. 
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Und bestimmte Wahrheiten müssen eben immer 
wiederholt und bestimmte Selbstverständlichkeiten 
immer wieder hinterfragt werden. In jedem aktuellen 
Kontext immer wieder neu. Auch und gerade in der 
»sprachlosen« Musik. 

Es gibt nichts, was jedeR weiß. 

Neben der Anbindung seines Materials an einen 
Diskurs, der sich auf produktive Widersprüche inner- 
halb der Felder von Politik und Kultur einläßt, sucht 
Terre aber auch einen Umgang mit den für unabding- 
bar erachteten Interessen und Voraussetzungen in- 
nerhalb der Musik selbst. Am Modell Ambient z.B. 
läßt sich die Frage nach der Funktion von aktivem und 
passivem Musikhören mitunter sehr deutlich heraus- 
arbeiten. Terre Thaemlitz-Klang ist diesbezüglich, 
ähnlich wie OVAL-Audio, auf jeden Fall mehr Modell 
als Musik. Das für Novizen. 


Der normativ-konventionelle Heterosexismus der 
Musikindustrie hat die schwullesbische Zielgruppe 
noch nicht wirklich entdeckt. Zwar werden Nischen 
gerne bedient, aber vor allem die normativen Sexfor- 
men der Gesellschaft, die oft mit Vorliebe aus dem 
normativem System der Ökonomie abgeleitet werden, 
werden weiterhin brav wild gezüchtet und medial als 
das Maß aller Gender-Dinge vermittelt. Das mit über- 
spitzten, mitunter archaisch, dann wieder bizarr fake- 
futuristisch anmutenden Formen, die es durchaus 
genauer zu beachten gilt. Aber nicht hier. 

Terre Thaemlitz betreibt als umherschweifender 
schwuler Produzent jedoch auch keinerlei Augenwi- 
scherei. Den »guten Schwulen« gibt es bei ihm nicht. 
Im Gegensatz zu vielen politisch-idealistischen Zu- 
schreibungen auf marginale Gruppen oder Ethnien, 
läßt Terre auch das traditionelle »Gender-Unter- 
drückungsmodell« — die Unterdrückten sind qua Un- 
terdrückung immer die Guten - nicht gelten. Unter- 
drückten und marginalisierten sozialen Gruppen wird 
gerne zum Zwecke der besseren Instrumentalisierbar- 

keit eine latent dissidente oder gar rebellische Hal- 
tung untergejubelt, als ob diese Gruppen aufgrund 
ihrer politischen Unterdrückung ähnliche Interessen 
teilen würden. Die Ausgangssituation — gesellschaftli- 
che Nichtakzeptanz bis hin zu massiver staatspoliti- 
scher und gesellschaftlicher Repression - ist stets die- 
selbe, ansonsten jedoch ist innerhalb dieser (noch) 
marginalisierten Gruppen der Wunsch, sich minde- 
stens ebenso regressiv wie ihre Unterdrücker zu ver- 
halten, nicht eben selten zu finden. Aufgrund einer 


konstruierten biologischen Identität wie Ethnie oder 
Geschlecht Fake-Solidarität zu bezeugen, taugt eben 
herzlich wenig zur Bewußtmachung für komplexe 
politische Prozesse, wenn letztendlich doch wieder 
nur die vordergründige Biologie als Sinnstifterin her- 
halten muß. Diese Identitäts-Rechnung ging und geht 
selten auf. Zu oft wurde z.B. der »Verlust der Arbei- 
terklasse« in der Geschichte der traditionshumanisti- 
schen Linken auf Gruppen, die über gesellschaftlich 
konstruierte biologische Identitäten wie Ethnie oder 
Geschlecht beschreibbar waren, übertragen, um dort 
Bewußtsein oder Solidarität zu finden. Mit fatalen 
Verkennungen der Realitäten. Die Unterdrückten tre- 
ten nun einmal oft gerne noch weiter nach unten an- 
statt nach oben. 

Das ist eine ernüchternde Spielverderberanalyse, 
die wenig freundlich, progressiv und hauruck-linkspo- 
litisch erscheinen mag. Aber dafür einfach notwendig 
ist. Kein Hurra-Getöse, keine Pre-Set-Solidarisierung. 
Terre unternimmt diese Analyse mit seinen eigenen 
bescheidenen Mitteln innerhalb seiner very own peer 
group: Auf der 1998er Platte Love For Sale (den LP- 
Titel entlieh Terre einer Blue Note-Veröffentlichung 
des schwulen Pianisten Cecil Taylor) thematisiert er 
die bizarre Kommerzialisierung der Gay Communi- 
ty, die hierzulande auch immer krasser und deutlicher 
zu beobachten ist. Hyper und flashy kehrt eine über- 
drehte medial konstruierte queer-identity eine dem 
Hyperkapitalismus kompatible Haltung hervor, die 
sich in nichts von dem heterosexuellen Leistungs- und 
Kompetitionswahn in neoliberalen Zeiten unterschei- 
det bzw. diesen scheinbar oft noch übertreffen will. 
Daß Schwule dabei in realiter, nicht nur hierzulande, 
immer noch aufgrund ihrer Geschlechtsidentität — 
genau wie andere wegen ihrer Hautfarbe — »abge- 
straft« aka zusammengeschlagen werden, darf dies- 
bezüglich dennoch nicht unerwähnt bleiben und ver- 
gessen werden. 

Terre Thaemlitz, der seine Außenseiterlektion als 
schwuler Jugendlicher in einer Kleinstadt in Missouri 
— inklusive Straßenseitenwechseln, wenn die Rock'n’ 
Roller kamen - gelernt hat, geht es aber nicht darum, 
billige und ausgelutschte »gay pride«-Formeln unter 
die Leute zu werfen. Die Zeiten und die dazugehöri- 
gen Diskurse haben sich schnell geändert, sind kom- 
plex geworden, und ein oberflächliches, eventartiges 
come together sind dem Massenbewegungen miß- 
trauendem Analytiker sowieso suspekt. Ihm geht es 
um die Dekonstruktion der medial vermittelten kapi- 
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talistischen Essentialismen, die sich mit aller glänzen- 
der Falschheit auch in den schwulen Diskurs einfres- 
sen. Bei seiner Elektroakustik schmoren deshalb die 
Kabel durch, es gibt Störtöne galore, und überraschen- 
de, extreme Lautstärkeschwankungen machen das 
Hören von Terre Thaemlitz-Klang wenig entspannend. 
Die Hörentscheidung muß immer wieder bewußt ge- 
troffen werden. Ein (nicht nur) schwules Partypubli- 
kum kann der geübte Deephouse DJ, der in Clubs auf 
der 42. Straße in NY auflegte, aber anfang 91 gefeuert 
wurde, weil er sich trotz Publikumsnominierung als 
bester Club-DJ des Jahres weigerte, Major-House zu 
Spielen, allerdings trotzdem erfreuen. Und das nicht 
zu knapp. 

Terre ist nicht nur Spiel- und Spaßverderber. Das 
für alle Anderen. 


Während seines Kunststudiums an der New Yor- 
ker Cooper-Union-School begann er, sich einigen akti- 
vistischen Gruppen wie ACT-UP, einer HIV-Aware- 
ness-Gruppe, anzuschließen. »Ich hatte damals eine 
Menge Idealismus über Gemeinschaft, Kollektiv und 
einen Sinn für Identität. All das wurde sowohl genährt 
wie auch gebrochen durch meinen Aktivismus«, sagt 
er heute darüber. Seine Erfahrungen mit dem von 
vielen seiner Protagonisten immer noch als elitistisch 
verstandenem Modell »Kunst«, seine immer stärker 
ideologiekritisch ausgerichteten kulturpolitischen 
Analysen und der erneut erfahrene Bruch der Struktur 
»Kollektiv« — ein Modell, das nur bestehen und wei- 
tergehen kann, wenn es seine Gefahren, seine jewei- 
lige kontextuelle Eingebundenheit und sein eigenes 
mögliches Scheitern darin explizit thematisiert und 
angeht -, ließen Terre vom Modell »Kunst« immer 
mehr Abstand nehmen. Und dieser Prozeß beeinflußte 
seine Art, Musik zu machen, entscheidend. Konkret 
äusserte sich das darin, daß er bei seinen Produktio- 
nen den Rhythmus und die strikte Klangordnung ver- 
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nachlässigte, um mehr unterschiedliche, gegensätz- 
liche und zufällige Klangquellen zuzulassen. Auch 
Musikhören verstand sich bei Terre zunehmend als 
ein aktiver sozialer Prozeß. Ambientöse Texturen, auf 
die er sich anfänglich mit den Projekten Tranquilizer 
und Soil einließ, sollten von den komatösen Zustän- 
den, die Mutterbauchambient normalerweise herbei- 
führt, hinwegführen. Ambient definierte sich bei Terre 
vielmehr als ein potentieller Moment der Verstörung 
und letztendlich als eine »Explosion der Politik der 
Passivität«. 


Das Presseecho, das Terre Thaemlitz mittlerweile 
erfahren hat, ist beeindruckend, steht aber, nebenbei 
bemerkt, in keinerlei Relation zu den Verkaufszahlen 
seiner Platten. Das Interessante an Terre Thaemlitz- 
Klang ist aber stets, daß sich daran und an seinen 
Strategien, Analysen und seinem Mitteilungsbedürf- 
nis — z.B. in den textreichen Booklets seiner Platten — 
aktuelle und darüberhinausgehende Diskurse anknüp- 
fen und weiterspinnen lassen, ohne daß ein ganzer 
Kanon muffiger, bourgeois-akademischer Fäden oder 
ein halbes Klebebandpaket wirrer digitaler Hipness- 
Codewörter darum gewickelt werden muß. 

Diese Art von Musik zelebriert keine leeren Ge- 
sten in einem abgesteckten und als avantgardistisch 
proklamierten Rahmen. Es geht Terre Thaemlitz dar- 
um, herauszufinden, welche Strategien zur De-Natu- 
ralisierung von sozialen und kulturellen Prozessen sich 
innerhalb eines musikalischen Materials, das explizit 
an einen politischen Diskurs angebunden ist, finden 
lassen. 


Terre Thaemlitz-Klang ist eine Sprache, es sind zu 
Klängen gewordene Diskurse. 

»Aber ich bin kein Medien-Faschist«, sagt er, 
»ich arbeite mit dem, was in das jeweilige Projekt 
paßt.« Tres bien. Kein Diskurs-Addict mit »Ich-bin- 
Klassenbester«-Vokabular und kein Lätzchenschwen- 
ken in »unserem digitalen Eigenheim« bzw. »Die 
Elite«-RMX davon. Seine Arbeit versteht sich als offe- 
ne Kommunikation, jedoch ohne humanistisches Ein- 
heitsbreigesäusel und permanentes Händereichen. 
Und stets transformiert sie den »reinen« musikali- 
schen Produktionsprozeß, geht mit Lust und Bewußt- 
sein konzeptuell darüber hinaus. 

So spielte Terre nach einem Auftritt der kaliforni- 
schen Vinyl-Bearbeiterin Marina Rosenfeld anstelle 
eines erwarteten Live-Sets ausschließlich ein DJ-Set 
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mit einer superben Auswahl von Deephouse-Platten. 
Das ist für Terre natürlich »live«, und fast ebenso 
wichtig wie das Produzieren. »Das ganze Performer- 
Publikum-Paradigma ist völlig ausgereizt und interes- 
siert mich kein bißchen«, sagt er. Er weiß nur zu gut, 
daß die meisten Leute unter »live« den elektronischen 
Fetisch des Knöpfchendrehens oder auch Software- 
skippens am Laptop erwarten — »das wollen die Leute 
heute sehen, wenn ein elektronischer Live-Act an- 
gekündigt ist, machen wir uns nichts vor.« Statt- 
dessen spielte er, all dressed up in drag - denn auch 
das wollen die Leute von ihm sehen -, auf der Mille 
Plateaux-Herbst-Tour seine dort erschienenen CDs 
ineinander, collagierte sie in unbequemen, stetigen 
Brüchen und schuf damit kein düsteres, aber ein dun- 
kles, unmythisches und unglamoröses Requiem für 
amorphen Mutterbauchambient und alle verwandten 
wohligen Essentialismen. Darüber hinaus erteilte er 
all jenen sich rigoros und aufgeklärt gebenden pop- 
politischen Idealismen und linkshumanistischen Pre- 
sets, die sich aufgrund ihres hohen Konsensfaktors 
wunderbar vermarkten lassen, eine resolute Absage, 
da diese medial konstruierten und kommunizierten 
Modelle qua ihres Mangels jeglicher progressiver 
Kontroversität und interner Reflexion gut zur Sedie- 
rung widersprüchlichen kritischen Bewußtseins tau- 
gen und, auf einen weiterführenden Diskurs bezogen, 
letztlich unwirksam sind - denn wenn Betäubung 
nachläßt und die Realität ein wenig kribbelt, tragen 
diese »Inhalte« außer zum sattsam bekannten Di- 
stinktionsgewinn für ihre medialen Träger nichts bei. 


Jetzt das Stöhnen. Jetzt das Knurren. Jetzt der vor- 
gefertigte Schrei. 

Demnächst auch auf Ihrer Werbefläche. 

Nicht? Schade. 

Hier hätte IHR Spruch stehen können. 


Es folgt ein Ausschnitt aus einem Gespräch mit 
Terre im Oktober 1999. 


O-Ton 


Was interessiert Dich am Gender-Komplex inner- 
halb der elektronischen und elektroakustischen 
Musik? 


fe Terre Thaemlitz: Ich denke, daß jede 

| Form von Musik gender-bezogen ist 
und verschiedene Gender-Verwicklun- 

gen beinhaltet. Manchmal ist es wirklich offen- 

sichtlich, zu sagen: elektronische Musik ist 

mechanischer oder auch maskuliner, aber dann 

hat sie in einem anderen Zusammenhang genau 

das Gegenteil davon. Dieser Gender-Bezug 

ist auf alle Fälle immer da, und daran war 

ich immer interessiert. Denk an meine aktuellen 

Gary Numan-Paraphrasierungen: Früher war 

ich derart fasziniert von diesen schwuchtelig- 

ambigen Texten über die Mensch-Maschine. 


Wie gehst Du mit diesem Interesse innerhalb Deines 
musikalischen Materials um? 


TT: Das ist eine der Schwierigkeiten. Musik ist 
für mich ein Medium der Kommunikation, sie 
ist wie Sprache. Mir geht es um die Idee, daß 
den jeweiligen Klänge kein »angeborener« Inhalt 
innewohnt, sondern daß sie benutzt werden 
können, um Ideen auszudrücken. Diese Grund- 
lage transformiere ich in Kontexte der Pro- 
duktion, Distribution oder dem kommerziellem 
»Playback«. Konkret verbinde ich z.B. die Ver- 
packungen von Texten und Images miteinander, 
oder arbeite mit Originalklangquellen, die in 
einem ziemlich offensichtlichen Kontext stehen, 
entweder spoken-words, Mediensamples oder 
Musiksamples, die eine bestimmte Geschichte 
haben. Aber für elektroakustische Musik gilt 
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auch noch etwas anderes: Es ist offensichtlich 
der beste Sound, um mit Gender-Themen 
umzugehen, gerade wegen seiner Geschichte 
und seiner Struktur. 


Aber warum hast Du diese Form gewählt, die doch 


auch vor allem auf die klassische Avantgarde ver- 
weist? 


TT: Es gibt einen Unterschied zwischen dem 
Feld der Elektroakustik und der Avantgarde. 

Ich denke, daß es eine Geschichte der Musique 
Concrete gibt, die jenen utopischen Impuls hat, 
den ich ja völlig kritisch betrachte. Es war genau 
die Musik, die mit einem bestimmten politi- 
schen Moment assoziiert wurde, und für mich 
ist diese Idee eine Metapher dafür. In den späten 
dern gab es dann diese musikalischen Formen 
von Kakophonie und Peripherie, die wiederum 
eine Metapher für eine politische Kultur sein 
sollten. Diese Inhalte können in meiner Musik 
benutzt, aufgezeigt und diskutiert werden, aber 
zugleich muß man sich der Tatsache stellen, 
daß das im größeren Zusammenhang auch im 
Gegensatz zu jeder Form von tonaler Musik 
Steht, die von jeglichem Kontext wegführen will. 
Aber was wäre die Alternative für mich? Rock’n’ 
Roll? Oder Disco? Ich mache ja auch Housemu- 
sik, meine Sachen auf Comatonse gehen schon in 
diese Richtung. 


Dein G.R.R.L.-Projekt baut ja verschiedene elektro- 
nische Musikstile nach, die ein Signifikant für 
Identitätskonstruktionen aus diesen Sparten sind. 
Wie würdest Du Deine stilistischen Vorlieben in 
diesem Bereich beschreiben? 


TT: Ich habe eine Vorliebe für jazzigen, impro- 
visationsähnlichen House, so ein bißchen 
Jazz-Fusion-mäßig ... ich liebe diese Musik, sie 
hat diesen improvisatorischen Impuls, der auch 
Teil der elektroakustischen Musik ist. Meine 
Pianosoli dagegen sind sehr formale Gesten und 
Texturen, welche die Illusion einer formalen 
Improvisation vermitteln, das aber eher in einer 
Art Andeutung als einer Reflexion eines inhä- 
renten Talents oder von Fertigkeiten. G.R.R.L. 
aber ist eine Art schwuchteliger Fusion-Jazz, 
gemixt mit House. 


»Die Minute, in der du die Klappe hälst, ist in Wahrheit ein völliger Kontrollverlust.« 
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Es ist der House-Pendant zu den V-Effekt-Störtönen, 
die man in Deinen Ambient-Texturen findet. Das 
Material funktioniert nicht innerhalb der vorgegebe- 
nen, »amtlichen« Form, die es soeben dekonstruiert. 
Es gibt also keine sichere »Homebase« für Deine 
Musik, trotzdem wird Dir natürlich eine Identität 
zugeschrieben: Man verbindet Terre Thaemlitz mit | 
Elektroakustik. | 


TT: Ja, weil ich sie und die Piano-Soli unter | 
meinem Namen veröffentliche. Für andere Pro- 
jekte benutze ich andere Namen, da es mein Ziel 
ist, in vielen verschiedenen Genres zu veröffent- 
lichen, um die Idee des Künstlers mit einem 
festgelegtem Medium zu zerstören, wie z.B. ein 
»reiner« Maler oder ein »wahrer« Bildhauer 
oder Pianist. Mir geht es mehr um den Versuch, 
Repräsentation strategisch zu benutzen, ver- 
schiedene Stile als eine Strategie zu benutzen. 


Wie beurteilst Du die Reaktion und das Interesse 
des Publikums darauf? Gibt es eine verständige 
Reaktion, oder sind Deine Collagen nurmehr der 
Zuckerguss auf einem obskuren als »postmodern- 
culture-deconstructed-ambient« verstandenen 
Kuchen, so etwas wie ein »queer-exotika«-Sound? 


TT: Gerade in Deutschland werde ich als so etwas | 
wie ein Protagonist der »Queer-Media-Art« u 
verstanden. Dabei war der »Queer Media Art r 
Series No.1«-Sticker auf Love For Sale tatsächlich 

nur ein Witz über die Überkommerzialisierung 

von schwuler Identität: eben stylish und flashyy. 

Und die Presse hier nahm es dann oft derart für 

bare Münze und benutzte diese Art von Sprache, 

um darüber in einer sehr simplizistischen, 

unkomplizierten Art zu kommunizieren .. 

derart simplifiziert, daß es wieder ein kommer- 

zieller Ausdruck wird. Und die Ironie dabeı 

völlig verloren geht. 
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Wie sind die Reaktionen in den USA? 


TT: Kein Vergleich zu hier, allein schon, was 
meine mediale Sichtbarkeit betrifft. Love For 
Sale war die erste Platte von mir, über die in der 
US-Schwulenpresse etwas geschrieben wurde, in 
etwa: »Wir müssen das unterstützen, wir müssen 
darüber schreiben« — und dann lasen sie den 
Text im Booklet und waren komplett abgeturnt. 
Die Platte bekam dann wirklich schlechte Kriti- 
ken. Ein bekannter Rezensent aus San Francisco 
schrieb: »Ich hörte, daß diese Platte wichtig sei, 
also ging ich raus und kaufte sie mir, und jetzt, 
wo ich sie besitze, kann ich sagen, daß Terre 
Thaemlitz ein technischer Invalide ist.« Und das 
war exakt die präzise Reaktion, über die ich 
gesprochen hatte, diese Absicht, seine Identität 
zu konsumieren, oder ein Wissen darüber, 
Homosexualität zu konsumieren. Es war völlig 
daneben. 


Fühlst Du Dich durch dieses Publikum begrenzt? 
Auch durch die mangelnde Akzeptanz Deiner Musik 
und das Mißverstehen Deiner Intentionen? Warum 
wirst Du nicht »offensiver« durch Formen offen- 


sichtlicherer Popmusik? Falscher Weg? Einbahn- 
Straße? 


TT: Ich denke, die Schwierigkeit für mich ist: 

Ich stand zu keiner Zeit auf kommerzielle 
Musik, daher weiß ich überhaupt nicht, wie ich 
so etwas reflektieren oder repräsentieren sollte. 
Ich denke, ich wäre immer noch viel zu sarka- 
stisch oder sardonisch, das würde immer bei 
mir durchbrechen. Außerdem würde das viel 

zu viel von meiner Zeit vereinnahmen und mich 
von meinen wirklichen Interessen wegbringen. 
Ich weiß nicht. Vielleicht komme ich demnächst 
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zu einem Vocal-Projekt, die Idee von einem 
elektronischen Countryalbum. Das würde ich 
sehr ernsthaft angehen - ich bin immerhin 
damit aufgewachsen, meine Mutter spielte Folk 
Musik -, daran habe ich wirklich Interesse, aber 
zugleich weiß ich nicht, wie ichs machen sollte, 
und vielleicht käme dabei nur eine Parodie raus. 
Vielleicht würde es wie diese Kraftwerk- und 
Gary Numan-Pianosoli werden: Es gibt ein 
Level, wo sie als Pianosoli funktionieren, und 
dann eines, das nur lächerlich ıst. 


Einige Leute erzählten, daß es diese Platten waren, 
die sie zum erstenmal von Dir »hören« könnten — 
sie benutzten sie wirklich als Backgroundambient! 
Aber zurück zum Punkt: Durch den kommerziellen 
Erfolg eines Projektes könnte das Interesse der 
Öffentlichkeit doch auf Deine anderen gelenkt wer- 
den, wenn auch nur für kurze Zeit. 


TT: Ja, aber ich denke, diese Aufmerksamkeit 
würde so dermaßen von der Business-Seite des 
Projektes vermittelt und medialisiert werden - 
in der Musikindustrie gibt es wirklich soviel 
bürokratische Infrastruktur, die Anwälte haben 
Anwälte —, daß die Idee hinter einem kom- 
merziellen Projekt wahrscheinlich untergehen 
würde. Und wenn die Leute dann zu meinen 
anderen Projekten geführt werden würden — 
sie würden sie antesten und wären abgeturnt. 
Und am Ende heißt es dann: Warum das alles? 
Wenn so etwas durch Zufall passiert, ok, ich 
meine, jeder braucht Geld. 


Die Strategie wäre: Raus aus dem selbstbezüglichem 
Ghetto auf ein anderes Level, zu einem anderen, 

vor allem größeren Publikum — dessen Aufmerksam- 
keitsspanne natürlich ungleich geringer ist, aber 
diesen Effekt zu testen, wäre es wert. 


TT: Ich sehe den Mainstream-Musik-Marktplatz 
nicht als diesen freien Outlet, überhaupt nicht ... 


Ich auch nicht ... 


TT: Ja. Er ist keine Lösung. Ich weiß nicht, was 
die Lösung wäre, um meine »Unsichtbarkeit« 
zu verändern, aber ich sehe sie nicht im kom- 
merziellen Erfolg. 
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Also arbeitest Du weiterhin auf den Levels und 
Plateaus, die Du kennst? 


TT: Ja, ich arbeite mit dem, was ich tun kann, 
mit meinem Budget und mit meiner Erfahrung. 


Von Strategien zu Analysen: Rockmusik steht, 
besonders in den USA, für Homophobie, HipHop, als 
eine mögliche Form von Rockersatz, der zunehmend 
attraktiver für ein sehr breitgefächertes weißes 
Mittelstandspublikum wird, ebenfalls. Techno wurde 
einst als eine Kultur der Androgynität ohne Vorurteile 
propagiert — damit sind wir heute durch. Politische 
Projektionen auf kulturelle Phänomene funktionie- 


ren nicht. Techno ist genauso sexistisch und macho 
wie Rock jemals war. Um das übliche Bild zu 
zeichnen: die Jungs kümmern sich um die Platten- 
spieler, die Mädchen um die Bar. Und das ist nur 
das äußere Bild. 


TT: Ich habe elektronische Musik nie als etwas 
besonderes betrachtet, an dem sich etwaige 
Prinzipien aufhängen ließen, was z.B. Andro- 
gynität angeht. Schon bei Kraftwerk kann man 
über homoerotische Untertöne reden, was 

ich ja mit Die Roboter Rubato thematisiert 


habe — nur weil es die gibt, bedeutet das übrigens 


nicht, daß diese queer-positive wären! Aber 
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vor allem Techno-Musik, finde ich, ist super- 
straight. Und superweiß. Und trotz der vielen 
afroamerikanischen Produzenten ist das 
Publikum in den USA fast ausschließlich weiß, 
total straight, keinerlei Drag-Queens (lacht). 
Ich denke, das ist wieder eines dieser huma- 
nistischen Ideale, die der »Techno-Community« 
zugeschrieben werden: »Wir sind alle eins« — 


dieser Pluralismus ist völliger humanistischer 
Schrott. 


Und diese der Technoszene zugeschriebene »Andro- 
gynität« war ein kompletter Fake, um sich kultur- 
distinktionell und pseudointellektuell aufzuwerten, 
ohne diese Diskurse jemals geführt zu haben. 

Aber als Slogan, der via »stille Post« weitergereicht 
wurde, machte sich das natürlich ganz gut. 


TT: Ich denke, daß genau diese Idee Teil des 
Humanismus ist, der versucht, jeglichem sozia- 
len Kontext zu entfliehen, dem Kontext von 
dem, wodurch wir qua zugeschriebener Rasse, 
Geschlecht oder Ethnie kontextualisiert werden. 
Genau diese Idee der »Einigkeit« drückt sich 

im Ideal der Androgynität aus. Und das kann 
sogar zurück in die 70er Jahre verfolgt werden, 
diese ganze Post-Glam-Sache. 


Wie stellt sich das in den USA dar, wo Techno immer 
noch marginal ist? 
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TT: Komplett marginal, würde ich sagen. Diese 
Sachen auf MTV hier - keines von diesen Rave- 
Videos - Leute auf Surfbrettern oder auf Ibiza -: 
Dieser Mist wird niemals auf MTV USA kom- 
men, in einer Million Jahren nicht! USA ıst total 
Rock’n’Roll, und ich denke nicht, daß sich das 
in nächster Zukunft ändern wird. Das sind die 
Grundbedingungen für meine Musik, und auch 
dafür, wie ich über elektronische Musik rede, 
das geht manchmal unter hier im europäischen 
Kontext. Elektronische Musik ist in den USA 
einfach so weit weg vom Mainstream. 


Ein anderes Phänomen hierzulande ging ja nicht 

nur in die Breite, sondern in die Höhe, und das war 
ein oft zu beobachtender »elektronischer Elitismus«: 
Szenen, die oft sehr eng an bildende Kunst angebun- 
den sind und von daher immer noch eine bedauer- 
liche latente Elitenhaltung vertreten, insklusive Hip- 
ness-Codes und akademischer Anbindung. Sowa$ 
wie eine Art Kunstschulen-Techno, der sich stets für 
etwas besonderes hielt, einen Purismus vertrat und 
der seine Mitglieder fast geheimbundmäßig ein- und 
ausschloß. Als ob es eine »Schule« oder so etwa$ 
wäre ... oft ging es aber nur um die bekannten 
Geschmackshierarchien und deren Abgrenzung. Hast 
Du sowas je erfahren, und wenn ja, wie gehst Du 
damit um? 


TT: Das ist definitiv etwas, mit dem ich auf mei- 
nen eigenen Releases spiele, indem ich akademi- 
sche Diskurse für meine Elektroakustik und die 
Pianosoli regelrecht benutze. Für meine jazzy 
Housesachen benutze ich dagegen kurze Gedich- 
te mit offenem Ende oder auch lange narrative 
Erzählungen. Die Idee ist, diese Sprache zu 
adaptieren, um mit bestimmten Assoziationen 
des jeweiligen Musikstils zu spielen, um Referen- 
zen zu diesen Systemen der Hierarchie aufzuzei- 
gen, von denen Du gesprochen hast. Und hof- 
fentlich kann ich durch diese Texte genau das 
ein wenig dekonstruieren. In Europa findet 
immer noch soviel Investition in Kunst und in 
den Wert von Kunst statt —- und ich gebe wirklich 
einen Scheißdreck auf Kunst. Das ganze Para- 
digma des Künstlers ist derart uninteressant für 
mich, da es so oft um Hierarchie und Elitismus 
geht, genau wie Du gesagt hast. Es ist absolut 
langweilig für mich. 
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Aber viele Leute stellen Dich genau in diesen 
Kontext ... 


TT: Genau, ich bin der Protagonist der »Queer 
Media Art«. Ich möchte das gerne ändern 
und richtigstellen: Ich bin der Antagonist der 
»Queer Media Art«. 


Aber wie kannst Du dieser Form von Repräsentation 
entkommen? 


TT: Vielleicht nicht entkommen, aber es ver- 
komplizieren, deterritorialisieren. Eine Möglich- 
keit sind die Texte, die ich meinen Platten 
beilege, und Inhalte, vor allem die Bereitschaft, 
über Inhalte zu reden - das ist wirklich wichtig. 
Visuelle Künstler haben dasselbe Problem, 

viele denken: »Tja, meine Kunst spricht für 
sich selbst« — tut sie nicht, denn dann tun 

es die anderen. Und wenn es wirklich auf den 
Punkt kommen soll, wissen sie einen Scheiß- 
dreck, was sie da eigentlich machen. Keine 
Absichten — außer vielleicht, abzuspritzen. 

Also denke ich, daß es wirklich wichtig ist, 
darüber reden zu können, sogar, wenn Du dann 
oft in Kreisen der Logik gefangen bist, wie ich 
selbst (lacht). Aber ich denke, es ist wichtig, 
Inhalte zu entwickeln, die tatsächlich Leute 

auf einem bestimmten Level interessieren und 
engagieren können, alles andere wäre nurmehr 
Esoterik. 


Und um falsche Interpretationen und Kontextualisie- 
rungen zu vermeiden. 


TT: Genau, denn in der Minute, in der Du 
schweigst, spricht nicht etwa dein Kunstwerk 
für dich, oder vielleicht deine Seele, sondern 
ein kultureller Kontext nimmt sich der Sache 
an und überschreibt ihn, er schreibt den Inhalt 
in deine Arbeit ein. Die Minute, in der Du 

die Klappe hälst, ist in Wahrheit ein völliger 
Kontrollverlust. 


Erneuter Themawechsel. Wieso gibt es Deiner 
Ansicht nach so wenige Frauen, die elektronische 
Musik produzieren? Dies ist eine grundsätzliche 
Frage, die wir uns in einem anderen Artikel für die 
testcard gestellt haben. 
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Wahrheit ein völliger Kontrollverlust.« 


»Die Minute, in der du die Klappe hälst, ist in 
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TT: Ich denke, es gibt offensichtlich nicht 

eine Einzelantwort, aber ich würde sagen, der 
offensichtlichste Grund ist die Sozialisation. 
Jungen wachsen auf, indem sie mit Maschinen 
spielen, Mädchen wachsen auf, indem sie mit 
Puppen spielen. Und wenn es dann zur Elek- 
tronik und Technik kommt, sind die Jungs 
üblicherweise gefragt. So viel Techno-Zeug ist 
einfach »butch«, es ist hart, und Jungs sind 
eher auf harte Klänge konditioniert (von oben 
setzt gerade ein ohrenbetäubender Techno-Sound- 
check ein). Es sind Konventionen der geschlecht- 
lichen Konditionierung. Natürlich gibt es 

auch Frauen, die produzieren, aber nicht viele. 
Jedoch zu fordern, daß es genauso viele produ- 
zierende Frauen geben sollte, wäre lächerlich, 
genauso könnte man sagen: Um die Malerei 
besser zu machen, müßten mehr Frauen malen. 
Das gibt dem Ding allgemein eine unangemes- 
sene Wichtigkeit, eine Quotenregelung wäre 
forciert und konstruiert. Es ist unsinnig, immer 
ein geschlechtliches Equivalent künstlich auf- 
zubauen oder danach zu suchen, genauso 
könnte ich fragen: Wo sind die Transsexuellen? 


(lacht) 


Das sind die üblichen liberalen multikulturellen 
Gleichmachungsspielchen ... 


TT: Genau. Wenn Du über kulturelle Spezifika- 
tion und die Kontextualisierung von Musik 
sprichst, und dann gleichzeitig das Bedürfnis 
spürst, eine Art Gleichstellung der Geschlechter 
einzufordern, eher als vielleicht die jeweiligen 
exklusiven Tendenzen kritisch herauszuarbeiten, 
bringt dich das ultimativ weg von der Produk- 
tion elektroakustischer Musik. Geh vielmehr 
kritisch damit um, sei so offen, zu sagen: Dieses 
oder jenes bestimmte Modell ist völlig am 
Ende, und versuch nicht, eine seltsame liberale 
Theorie zu entwickeln, in der alle vorkommen 
und beteiligt sein sollen, irgendwas, das für 

alle da ist - denn offensichtlich sind die Dinge 
nicht so. 


Die Abscheu von Frauen, machistische Bandrituale 
auf der Bühne zu reproduzieren, ist wirklich nachvoll- 
ziehbar, aber wenn man versucht, das Material zu 
betrachten, mit dem elektronische Musik produziert 


| 
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wird, läßt sich doch nicht so auf den ersten Blick 
verstehen, warum Frauen hier nicht aktiver sind. 
Das Image der technischen Androgynität war hier 
offenbar nicht so erfolgreich. 


TT: Weil dieses Image genau so androgyn ist 

wie die Unabhängigkeitserklärung: »All Men Are 
Created Equal«. Es ist eine Androgynität für 
Idioten, die den Willen haben, blind zu bleiben. 


Würdest Du die technischen Voraussetzungen bereits 
als männlich codiert betrachten? 


TT: Ja, die Geschichte der Technik bestätigt diese 
Voraussetzungen. Zur Zeit lassen sich radikale 
kulturelle Veränderungen erkennen, die z.B. 

die elektroakustische Musikproduktion für Frau- 
en viel bedeutsamer machen könnten. Aber es 
gibt auch noch genügend Beispiele, die zeigen, 
welche Rolle die Rock’n’Roll-Gesellschaft Frauen 
in einer sogenannten Technokultur zuweisen 
würde. Nimm den Film Modulations, das ist 

ein gutes, beschissenes Beispiel: Die Regisseurin 
interviewte vielleicht 8 weibliche Produzentin- 
nen, und nicht eine einzige schaffte es in den 
Film. Und die einzigen Frauen, die wir in diesem 
Film gesehen haben, waren kleine Teenagermäd- 
chen, die mit ihren Boyfriends auf Raves gegan- 
gen sind. Von den Veranstaltungen, die ich 
besucht habe, kann ich sagen, daß das eine sehr 
zutreffende Repräsentation ist. Ich denke zwar 
auch, daß das eine beschissene Repräsentation 
von Frauen in dem Film ist, aber gleichzeitig ist 
sie auch sehr ehrlich. 
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Das Material für die Produktion, die Technik also, 

ist ja auch nie »rein«, sondern stets prädestiniert. 
Seltsamerweise wird aber die Geschlechterbezogen- 
heit der Kultur, oder sagen wir auch gleich der 
»Kunst«, seit einiger Zeit oft thematisiert, nicht aber 
die der dafür verwendeten Technik. Das führt uns 
zu Themen wie »Künstliche Intelligenz« oder »Künst- 
liches Leben«, zwei seit Anfang des letzten Jahr- 
zehnts sehr gehypte Bereiche, die letztenendes doch 
nur wieder schwerste Ausdrücke einer männlich 
codierten Technodominanz sind. 


TT: Und dazu kommen noch Themen wie 
Klassenzugehörigkeit und Ökonomie ins Spiel, 
die nicht davon getrennt werden können, 

beide bezüglich der Wirtschaftsinteressen, die 
hinter der technischen Entwicklung stehen, 
genauso wie die grundlegende soziale Ökonomie 
der Männer, die das Einkommen der Frauen 
bestimmt und regelt. Das ist nicht ganz unwich- 
tig, wenn es bezüglich elektronischer Musik 
ums Equipmentkaufen geht. Mir ist dieser 
ökonomische Hintergrund stets wichtig, denn 
er führt über die bloßen kulturellen Ausdrücke 
und über die Frage, ob die nun einen männ- 
lichen oder weiblichen Ausdruck haben, hinaus. 
Mein Interesse an Elektroakustik rührt ja eben 
daher, daß sie etwas ausdrückt, das unumwun- 
den schwul ist, wirklich ambig ist. Aber diese 
Ambiguität ist etwas völlig Anderes als jene 
Androgynität, über die wir sprachen. Und ich 
denke, daß man über all diese wichtigen Fakten 
wie Ökonomie, Ethnie und Kultur nicht so 
einfach reden kann, wenn man nur über Gender 


redet. 


MM: Völlig richtig. Und wie beurteilst Du dann 

die These, daß die Gender-Diskussion tatsächlich 
eine Verschwendung von Zeit und Energie in gegen- 
kulturellen und politischen Prozessen ist, weil 
maßgebliche Technisierungsprozesse wie Virtual 
Reality und Artificial Intelligence und deren ökono- 
mische Durchsetzungsstrategien viel wichtiger, aber 
undurchsichtiger sind? 


TT: Ich denke, die ganze Idee der Künstlichen 
Intelligenz geht gar nicht so sehr um ein »Leben 
in einer anderen Welt«, sondern um eine 
programmierte Ausweitung eines kulturellen 
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Moments. Die Leute, die diese Intelligenz pro- 
grammieren und die Parameter für die Begren- 
zungen und Kapazitäten setzen, handeln völlig 
aus ihrem jeweiligen Kontext heraus. Nichts 


geschieht hier aus Zufall. Und es bedient grund- 


sätzlich einen Industriesektor. 


MM: Die meisten technischen Investitionen gingen 
aus der Intensivierung kontrollgesellschaftlicher 


Strukturen und der Entwicklung der Militärtechnik 
hervor. 


TT: Ja, da gibt es Geld zu gewinnen. 


Bist Du überhaupt noch interessiert an Themen wie 
Virtual Reality und Artificial Intelligence? 


TT: Ich finde diese Themen, wie auch gerade das 
Internet, mittlerweile wirklich »cheesy« — lang- 
weilig und »schlocky«, billig. Es ist völlig lo-fi, 
weißt Du, was ich meine? Es ist überhyped, 
und ich sehe da überhaupt nichts Glamoröses. 
Wenn Du dir Netscape oder Explorer anschaust, 
das ist, als ob man wieder Videospiele macht, 


zurück zu Space Invaders. Es ist völlig billig, sieht 


yuppiemäßig aus, häßlich, und kein bißchen 
sexy. 


Sexy Internet (Lachen)! 


TT: Von wegen. Jede Menge Sex nur in den 
Sexlinks, aber das ist nicht Sex. 


Wie denkst Du über Theorien und Bestrebungen, 
welche den Fortschritt der künstlichen Intelligenz 
und des künstlichen Lebens als eine Transfor- 
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mation des Biologischen — das hier mit dem Kapita- 
listischen gleichgesetzt wird - zum Hyperkapitali- 
stischen hin begreifen? Und weiter noch: Theorien, 
die Unterscheidungen und Definitionen des Ge- 
schlechts - sogar in Begriffen wie Cross-Genderism 
und Anti-Essentialismus - als völlig uninteressant 
bezeichnen, da sie jegliche politischen Bestrebun- 
gen, die sich dem widersetzen, um ihre Effizienz 
bringen. 


TT: Du meinst diese Ideen einer utopisch-idea- 
listischen Zukunft, in der das Potential, sich 
selbst durch virtuelle Mittel zu transformieren, 
als der kulturelle Kern von heute begriffen wird? 
Das wird nie geschehen, niemals. Wenn ich eine 
Sache garantieren kann, dann die. 


Siehst Du diese Utopien als männlich-weiße Mittel- 
standsphantasien? 


TT: Ich denke, es sind Gemeinschaftsphanta- 
sien, die sowohl von männlicher wie von weib- 
licher Seite getragen werden. Sie reflektieren 
Bereitschaft, der Gegenwart zu entfliehen, 
ohne die kulturellen Verhältnisse aufzulösen, 
die Vorurteile und Diskriminierungen hervor- 
gebracht haben. Die Idee ist: »Wenn wir die 
Möglichkeit haben, uns zu transformieren, 
machen wir es« — aber wer wird uns die Mög- 
lichkeiten geben, und wie werden wir das 
bezahlen? Ich habe das Gefühl ... wenn ich her- 
ausfinde, daß mein Nachbar in meine virtuelle 
Realität als zwei Meter große Kröte kommt 
und mich in den Arsch fickt, weil ihn das 
erfüllt (Lachen), und zugleich versuche ich, ein 
Professor im Weltraum zu sein oder so — wie 
soll uns das alles ausfüllen und glücklich 
machen? Es ist verrückt. Was ich sagen will, ist: 
Die Leute teilen kein allgemeingültiges gemein- 
schaftliches Interesse. Und es geht um die 
Anerkennung dieser Verschiedenheit. Es gibt 
nicht diese Gesellschaft, die zusammen in diese 
wundervolle Zukunft zieht, sondern es geht 
darum, sagen zu können: Hey ... wir kommen 
wirklich nicht immer untereinander klar. 

Das gilt es zu akzeptieren. Und wir müssen 
herausfinden, wie wir unsere Unterschiede 
mäfßsigen können und uns gegenseitig respek- 
tieren können. 
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Hälst Du es dann überhaupt für politisch nützlich, 
innerhalb dieser Felder Strategien zu entwickeln? 


TT: Ich denke, diese Dinge sind nützlich als eine 
Metapher. Aber der Großteil der Entwicklung 
wird auf einem derart hohen wirtschaftlichen 
Level stattfinden, das durch die Industrie media- 
lisiert und vermittelt wird, also dem Verlangen 
und den Wünschen der Industrie, daß Leute, 

die die Idee eines besseren und helleren Morgens 
kaufen, einfach enttäuscht sein werden. Als 
Metapher finde ich es nützlich, als kulturelle 
Strategie ist es Blödsinn. 


Und auf die Gender-Kontexte bezogen siehst Du das 
Verhältnis genauso? 


TT: Ich denke, daß Transsexualität ein gutes 
Beispiel ist, wie Technik benutzt werden kann, 
um Geschlecht zu transformieren, und das 
Ergebnis hat nichts zu tun mit einer Überwin- 
dung der Geschlechterdifferenz. Tatsächlich 
kehrt es die Geschlechterdifferenz in vielem erst 
heraus. Transsexualität hat nichts mit diesem 
virtuellen »Oh, wir kommen alle zusammen« 
zu tun, wofür viele Leute es halten. Vielmehr 
lassen sich dadurch vorgefaßte Meinungen über 
Geschlechter überhöhen. Wir spielen nicht mit 
einem »wirklichen« Geschlecht, denn es gibt 
kein wirkliches Geschlecht. Geschlecht ist durch 
unsere Erfahrungen der Interpretation davon 
‚vermittelt. Natürlich gibt es biologische Unter- 
schiede zwischen den Leuten, aber der einzige 
Weg, diese Unterschiede produktiv zu disku- 
tieren, ist durch den vermittelten Inhalt. Und zu 
denken, daß wir Inhalte produzieren können, 
die diesen Inhalt überwinden könnten, so daß 
wir irgendwie an diesen perfekten Punkt in der 
Geschichte kommen würden, wo wir alle Unter- 
schiede überwinden werden — das ist unmöglich. 
Ich denke, all diese Technologien werden viel- 
mehr die Widersprüche darüber herauskehren, 
wie unsere Gesellschaft Geschlecht erzeugt. 
Wenn es uns aber gelingt, diese Widersprüche 
kritisch hervorzuheben, gelingt es uns vielleicht, 
daß die Dinge sich zum Besseren wenden. 


Die Mythen dekonstruieren und die Prozesse ver- 
stehen. 


TT: Ja, und dadurch ermöglichen, die verschie- 


denen Kontexte aufzuzeigen, die Geschlecht 


formulieren und konstruieren. Versuchen, zu 
analysieren, was geändert wer 
um die Leben der Leute einfacher zu machen. 
(Nach einem kurzen Moment der Stille:) Macht 


Diskographie - Ton 


Tranquilizer (Instinct Ambient/ 1994) 

Soil (Instinct Ambient/#7 in a series/ 1995) 

Couture Cosmetique (Caipirinha/1997) 

Die Roboter Rubato (Mille Plateaux/1997) 
Means From An End (Mille Plateaux/1998) 

Love For Sale (Mille Plateaux/1998) 

Institutional Collaborative (with Jane Dowe/Mille 
Plateaux 1998) 

Replicas Rubato (Mille Plateaux/ 1999) 

A-Muzak (7” /a-musik 1999) 


000 - Terre Thaemlitz - Raw Through 


001 - Erik Dahl — Anti-Instrumentations (12” ) 

002 - Chugga — Theme For The Buck Rogers Light 
Rope Dance (12”) 
Lester Fuero und Jeff Hanes aus Memphis 

003 - G.R.R.L. (Album) 

004 - Terre's New Wuss Fusion (12°) 

005 - Ultra Red - Ode To Johnny Rio (12) 

006 - DJ Sprinkles — Sloppy 42nds (12) 


Noch zu empfehlen: 

Ultra Red - Second Nature 

(Mille Plateaux 1998) 

Ultra Red - Structural Adjustments 
(Mille Plateaux 1999) 
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"Sodenmaal iM 1 1a »Die Mindee in der du die Klappe hälst, ist in Wahrheit ein völliger Kontrollverlust.« 
° Requiem on the grammy, in my heart it has always been the 
trannies who gave it to me. This wasn't the first time 
DJ Sprinkles Sloppy 42nds | had lost a gig by refusing to play major label tracks, 
In november of 1991 a friend told me they were but it was the last. Unable to find a place to spin 
looking for a dj at sally's I located in the ballroom the music | loved, | decided to become one of the 
of the carter hotel on 43rd street in manhattan. The invisibles who made the tracks | so often bought. 
Current dj, a straight and homophobic kid playing Time quickly moved my emphasis to types of audio 
freestyle, couldn’t take it no more. It was a tranny production other than deep house, but | was the 
SseX working scene and not much else, until show- turmoil of that time that instigated any type of pro- 
time. Then, for maybe about an hour, a few of the duction at all. | 1997, sally's Il was forced to close 
girls became stars to themselves and each other. because of Walt Disney’s buyout of Times Square / 


Some of them belonged to sally’s »house of magic«, 42nd Street - adeal in which the city of New York 
or »house of tragic« as it was more common known sold Disney control of the morality of the area. 


by outsiders. Sally, the house mother, was often to Disney and the city offivals began shutting dwon all 
lazy to get dressed up and usually settled for lipsyn- aspects of the mid-town sex industry. Some might 
ching to barry manilow tunes when it was her turn say the city told sally what she told me ... Trannies 
to take the stage. Most of the girls were latina and don't pay for the city - the corporate johns do. 
african american - the white girl scene was over But the loss of the mid-town drag scene breaks my 


at club eidelweiss. Where they catered to a different heart. The city has been censored. Peoples’ lives 
type of john. I had brought a casette of north-jersey have been censored, this 12« is dedicated to all of 


and loisaida deep house with me to give to kimmy, those beauties searching for their livelihood’s next 
the manager, whom i walked in on while he was stage. 

getting head from a pair of silicon-injected lips gone _Ihope you are safe. 

wrong. Kimmy asked me to wait while he went to Love, Sprinkles. 


his room in the hotel to check out the tape. He came 

back a few minutes later asking »you did this tape? 

You'll spin this kind of music? You'll bring your 

records here? When can you start?!!« I was hired Danke 

for thursday, friday and saturday nights from 10 pm 

to 4 am. | was paid $ 60 per night. |knew the money an Turgut Kocer für Verständnis, Information & 
was shit, but | figured that meant I could spin what- Kommunikation. 

ever | liked, besides, dorian corey hosted shows on 

thursday and saturday. Dorian said she wasn’t used 

to a dj who could actually read her playlists. Shewas Terres Website: http: www.comatonse.com/ 
always sweet to me. At first a lot of girls thought 
my music was too deep, but when they heard junior 
vasquez play the same tracks at the sound factory, 
usually several weeks after me, a few got the idea 
that | was a fuckin’ genius. Some of the rich johns, 
on the other hand, didn't agree. In particular, one 
tacky bastard like tatto from fantasy island was 
upset because i refused to play gloria estephan every 
time he sat his fat ass down in the ballroom, and 

he pressured sally to fire me. In march of 1992, after 
the trannies had voted me best dj of 1991, sally told 
me i had to start playing major label tracks or leave. 
She said the trannies didn't pay for the club - the 
johns did — and the grammy meant nothing. | was 
devastated and quit that night. Despite sally's name 
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Danke, daß Sie 


Chris Korda, Weiß Gott, es gibt nichts, was es nicht gibt: Eine 
Kirche zur Dezimierung der Menschheit, digital trans- 
portierte Technologiekritik fundamentalistischen Zu- 
Religionsstifter, schnitts, propagierter Kannibalismus aus Veganerper- 
spektive, Crossdressing und Tabubruch begangen mit 
einer Gitarre. 

Eine herzhaft bürgerschreckliche, dadaistisch- 
nihilistische Kombination, ebenso unbekannt wie 
möglich, vor allem aber spinnert. Die Rede ist von 
Reverend Chris Kordas Church of Euthanasia, de- 
ren erstes Anliegen die Reduktion der menschlichen 
Spezies ist. Die Essenz dessen, was einem da im 
typischen American way of Zivilisationshass um die 


Technoproduzent, 


Antihumanist 


hier nicht ausbrüten 


Ohren fliegt, ist radikaler Antihumanismus auf hohem 
intellektuellen Niveau. Ein Paradies aus Widersprü- 
chen, bei deren Betrachtung es leicht passieren kann, 
daß man/frau seine/ihre eigenen trifft. 

+ Vorab sei erwähnt, daß Chris Korda eine überaus 
charmante und humorvolle Person ist. Ein Freund 
geistreicher Dialektik, guter Manieren und des Schö- 
nen an sich — also das genaue Gegenteil eines morbi- 
den Apokalyptikers. 


Die Church of Euthanasia (COE) wurde Anfang 
der 90er Jahre in Boston gegründet und ist mittler- 
weile eine in den USA anerkannte Glaubensgemein- 
schaft. Ideologische Basis der COE ist die Erkenntnis, 
daß die menschliche Spezies durch ihre dominante 
Stellung innerhalb der Natur verantwortlich ist für die 
Vernichtung anderer Lebensformen und deshalb dezi- 
miert werden muß. 


Korda: »Die ethischen Vorstellungen der 
COE basieren auf dem Grundsatz der 
Vielfältigkeit der Arten. Das menschliche 
Wohlergehen ist für mich nur eine Rand- 
frage. Es gibt einen Sinn des Lebens, 


Danke, daß Sie hier nicht ausbrüten 


Das ist der Prozeß der Evolution. In den 
letzten 5000 Jahren hat nun der Mensch 

in diesen Prozeß eingegriffen und Viel- 
fältigkeit durch Monokultur und Standar- 
disierung ersetzt. 

Alle 40 Minuten verschwindet eine Spezies 
unwiederbringlich! Selbst wenn wir Pızza 
Hut oder Diskotheken aus irgendwelchen 
ästhetischen Gründen wunderschön fän- 
den und es uns wunderbar erscheint, daß 
alles überall gleich ist, müssen wir sehen, 
daß es selbstzerstörerisch ist, Arten zu VeT- 
nichten. Wenn wir die Gesundheit unseres 
Planeten vernichten, vernichten wir unsere 
eigene Lebensgrundlage. Für mich geht | 
es hier um Ethik. Das hat nichts zu tun mit 
sozialer Gerechtigkeit, Klassenkonflikten 
oder Gott im Himmel. Es geht einzig und 
allein um biologische Vielfalt. Humanis- 
mus beinhaltet nicht die globale Existenz. 
Die COE ist in dieser Hinsicht recht einzig- 
artig, es gibt nur wenige antihumanistische 
Örganisationen.« 


aber nicht im christlichen Sinne, daß der 
Mensch im Mittelpunkt der Schöpfung 
Steht usw. Er ist auch nicht die rein will- 
kürliche Ansammlung von chemischen 
Reaktionen, wie uns die Wissenschaft 
glauben machen will. Der Sinn des Lebens 
besteht darin, den Planeten für noch mehr 
Leben fruchtbar zu machen. Leben macht 
Leben. So ist dieser Planet von einem Stück 
Stein zu einem komplexen System von 

zig Billiarden Lebensformen geworden. 


Empfohlene Mittel zur Reduzierung des Men- 
schengeschlechts sind Freitod, Sterbehilfe, Sterilisa- 
tion und Sexualpraktiken, die nicht der Reproduktion 
dienen. Sowie Abtreibung, wenn das mit den sexual- 
praktiken schief gegangen sein sollte. Sexualität an 
sich wird von der COE ausdrücklich propagiert. Die 
Schriften Wilhelm Reichs zur sexuellen Befreiung ge- 
hören neben denen von Jaques Ellul (einem franzö- 
sischen Zivilisationskritiker mit marxistischem Back- 
ground) und denen des Unabombers* zu den theo- 
retischen Grundsäulen der COE. Auch daß Korda 
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in der Öffentlichkeit als Frau auftritt, möchte er als 
emanzipatorischen Akt, als Zeichen gegen sexuelle 
Determination gewertet wissen. Generell ist Freiwil- 
ligkeit die Basis für alles Genannte. Wer Mitglied der 
COE werden will, verpflichtet sich lediglich, nicht zur 
Vermehrung der Menschheit beizutragen — thou shall 
not procreate. 

Die industrielle Gesellschaft und ihre globale Kul- 
tur des Konsums ist der Feind, den es zu bekämpfen 
gilt. Der zentrale Slogan der COE »Save the planet, 
kill yourself« und »Thank you for not breeding« rich- 
ten sich an die Partizipatoren der sogenannten ersten 
Welt, schließlich sind sie es, die mit ihrem Konsum- 
verhalten am effizientesten Lebensgrundlagen ver- 
nichten. 


Korda: »Eigentlich glaube ich nicht, daß 
der Mensch von Natur aus böse ist. Die 
westliche Zivilisation ist böse. Sie ist aber 
erst 5000 Jahre alt. Ich glaube, daß Men- 
schen sich ändern können. Es ist möglich, 
ihre Herzen zu erreichen und sie zu 
verändern. Ich weiß das, weil ich selbst 
verändert wurde - von Erfahrungen, 

von Dingen, die ich gelesen habe. 1990 hat- 
te ich nichts zu sagen und für gesellschaft- 
liche Zusammenhänge keinerlei Bewußt- 
sein. Die erfolgreichsten und genußvollsten 
Momente sind für mich die, in denen es 
mir gelingt, jemandem Bewußtsein zu 
verschaffen, ihm Informationen zu geben, 
die ihm bis dahin unbekannt gewesen sind, 
und ihn in eine Richtung zu bewegen, 

die ihn zu einer subversiven Person werden 
lassen kann. Ich entwickle Fähigkeiten, 

die nützlich sind, um Leute zu selbstän- 


Chris Korda 


digem Denken zu animieren, ohne sie zu 
überrumpeln, wie es die Massenmedien 
tun.« 


Das ist nicht gerade die klassische Methode, eine 
Kirche groß zu machen, wo doch nahezu jede Mas- 
senreligion mit dem Versprechen oder der Intention 
arbeitet, ihren AnhängerInnen das Denken abzuneh- 
men. Auch bietet eine COE dem Individuum nahe- 
liegenderweise wenig Perspektive für das eigene See- 
lenheil. Und wer zu einer ähnlichen Analyse bezüglich 
der Zerstörung biologischer Vielfalt kommt, wird es 
vermutlich eher bei einer Mitgliedschaft bei Green- 
peace bewenden lassen. 

Auf alle Fälle sind die Aktionen der COE in einem 
viel lustfreundlicheren Sinne spektakulär als die mit 
der Pedanterie von Eliteeinheiten geplanten Stunts 
auf Erdölplattformen. Stets gewaltfrei versuchen die 
Anhängerlnnen der COE größtmögliche Verwirrung zu 
stiften. Hierzu verwenden sie möglichst tabubrecheri- 
sche Parolen, Symbole und Aktionsformen. Auf ihren 
Transparenten stehen Dinge wie »Eat a queer fetus 
for Jesus«, »Depressed? Commit suicide«, »Sperm- 
free cunts for the earth« oder »Abortion surviver«. 
Der propagierte Handlungskatalog wird noch um die 
beiden Schocker Sodomie und Kannibalismus erwei- 
tert, wobei das eine für nicht reproduktive Sexual- 
praktik, das andere für die einzig vertretbare Art, 
Fleisch zu essen, steht. Die unkonventionelle Logik 
hinter dieser Forderung: Wenn Menschen schon mei- 
nen, Fleisch essen zu müssen, warum verspeisen sie 
dann nicht Artgenossen, die sowieso schon gestorben 
sind? Dieses unsentimentale Verhältnis zum Umgang 
mit den sterblichen Überresten des Menschenge- 
schlechts rückt die COE hier ausnahmsweise in rheto- 
rische Nähe zu der Argumentation von Autokonstruk- 
teuren. 

Natürlich ist Chris Korda Veganer. Angenehmer- 
weise jedoch keiner von dieser sauertöpferischen 
Sorte, die einer/m den Spaß an einem schönen Steak 
vergällen wollen. 

Die öffentlichen Auftritte der COE sind stets eine 
Mischung aus Prozession, Demonstration und spaß- 
guerillahaftem Happening. Zum Erscheinungsbild 
gehören neben Chris Korda als adretter Dame, Pastor 
Kim in katholischer Priesterkluft und einer ans Kreuz 
genagelten Sexpuppe, das »Beeing« genannt, immer 
auch ein paar dutzend »normal« aussehender Aktivi- 
stInnen. 


Korda: »Unsere Aktionen sind in einem 
situationistischen Kontext zu sehen. Unse- 
re Strategie ändert sich ständig. Ein paar 
Leute können schon genügen, wenn es 
ihnen gelingt, in eine offene Situation zu 
treten und die Türe für eine größere Kraft 
aufzutreten.« 


Das zentrale Thema der COE, die Verminderung 
der Nachkommenschaft der Menschheit, führt sie bei 
ihren Aktionen fast zwangsläufig an die gleiche Front 
wie die Gruppen der religiös-fanatisch motivierten 
Abtreibungsgegner und die der gemäßigten Befür- 
worter: Abtreibungskliniken und Spermienbanken. 
Die Reaktionen reichen von Angst und Hass bis zu 
blankem Unverständnis. Obligatorisch sind große Fra- 
gezeichen auf den Gesichtern von Passanten, Akti- 
vistInnen und Polizei. Letztere ist es auch, die das 
Spektakel meist beendet. 

Anlässe für Aktionen der Church gibt es zuhauf. 
So entblößte sie bei einer Wahlveranstaltung der 
republikanischen Partei Hakenkreuze und rief dazu 
auf, republikanisch zu wählen, da dies die einzige 
Hoffnung für ein faschistisches Amerika sei. Zur Him- 
melfahrt der Heavens Gate-Sekte** wurde für die- 
ses derart vorbildliche Verhalten ein Segnungsgottes- 
dienst abgehalten. Auf Initiative von Lydia Eccles, 
einer weiteren wichtigen Figur innerhalb der COE, 
betrieb die COE eine landesweite Wahlkampagne für 
Ted Kaczynski, den Unabomber. 

Ein fast schon traditioneller Aktionstag der COE 
ist der Earth Day. Ursprünglich von der Ökologiebe- 
wegung der frühen 70er Jahre eigenständig initiiert, 
entwickelte sich der Earth Day in der Zwischenzeit 
zu einem Sponsoringspektakel der abstoßendsten 
Sorte. An diesem Tag zeigt sich überall in den USA 
auf unzähligen Festivals das wahre Verhältnis von 
Kapitalismus und Rockkultur. 


Korda: »IDa war also wieder der Earth Day. 
Das Jahr zuvor war es uns gelungen, mit 
einer gefakten Erlaubnis Zugang zu dem 
Festivalgelände in der Nähe von Boston 
zu bekommen, wo wir ein Human- Meat- 
Barbecue durchführten. Klar war, daß 

es diesmal nicht so einfach sein würde. 
Das Festival war an einem großen Fluß. 
Also bauten wir ein Floß für acht Per- 
sonen, ein Banner und ein fettes Sound- 
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system. Wir ruderten über den Fluß und 

waren plötzlich direkt vor einer riesigen 

Menschenmenge. Wir ankerten, hißsten 

den »Save the planet, kill yourself-«Banner 

und rissen das Soundsystem auf. Wir 

beschallten das verdammte Rockkonzert, 

jeder konnte uns hören. Wir erzählten 

den Leuten, daß es totaler Bullshit ist, 

mit den ganzen Großkonzernen, die sich 

hier als Beschützer der Umwelt aufspielen | 
usw. Dann kam ein Typ mit einem Motor- 
boot und brüllte: »Haltet verdammt 
nochmal das Maul, wir wollen das Konzert 

hören!« Wir drehten die Anlage noch 

lauter, er begann uns zu umkreisen. Dann 

kam er mit Vollgas auf uns losgeschossen. 

Ich dachte nur: Shit, das war's, klammerte 

mich an das Soundsystem und sagte zu 

mir: Na gut dann gehe ich halt unter mit 

dem ganzen Scheiß. In letzter Sekunde | 
drehte er dann ab. Wir kippten um ein | 
Haar über. Die Leute am Ufer schrieen 

wie verückt, aber sie feuerten nicht uns an, 

sondern diesen Motorbootfahrer. Dann 

tauchte die Polizei auf. Sie waren so in 

Eile gewesen, daß sie nicht mit einem 

Polizeiboot, sondern irgendeinem gelben 

Boot kamen. Es war ein surreales Szenario. 

Da waren diese Bullen in diesem beschla- 

gnahmten knallgelben Boot, das die Earth 

Flagge gehißt hatte, — die Earth Cops 

sozusagen, die uns zuriefen, daß sie um 
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unsere Sicherheit besorgt seien und wir 
nun aufgeben sollten. Schließlich kam ein 
richtiges Polizeiboot, um uns da wegzu- 
bekommen. Jetzt fingen die Leute an, die 
Polizei zu beschimpfen, sie riefen »Fuck 

the police« und »Free speech«. Die Polizei 
drohte uns festzunehmen, wir lehnten 

ab und kollaborierten wie in den meisten 
Fällen. Es ist kein Spaß, in den USA verhaf- 
tet zu werden. Ich erzähle diese Geschichte, 
um zu illustrieren, wieviel Aufwand es 
kostet, für nur 15 Minuten ein Fenster der 
freien Rede zu öffnen, den herrschenden 
Machtstrukturen nur für einen Moment 
etwas entgegenzusetzen.« 


Abgesehen von der bewußt gewählten Unter- 
scheidung von inhaltlicher Essenz und propagandisti- 
schen Mitteln, trifft vieles im Erscheinungsbild der 
Kirche hier in Europa auf einen ganz anderen Refe- 
renzrahmen als in den USA. Bekanntlich ist dieses 
große, stolze Land das Werk von christlichen Fanati- 
kern. Religiöse Marotten treffen dort auf mehr Tole- 
ranz als politisches Abweichlertum, sprich Infrage- 
stellung der Herrschaftsverhältnisse. Als ein Beispiel 
sei die gezielte Vernichtung der Black Panther Party 
genannt, im Vergleich zum Fortbestand der Nation 
of Islam. 

Ebenfalls beispielhaft für dieses Musterland der 
Demokratie sind zwei gleichgeschaltete Parteien und 
eine Wahlbeteiligung unterhalb der 50%Grenze, 
während sich eine vierstellige Zahl von eingetra- 


genen Glaubensgemeinschaften auf einem krisen- 
sicheren Markt tummeln. In Chris Kordas Schritt, die 
Form Kirche der Form politische Organisation vorzu- 
ziehen, zeigt sich ein speziell US-amerikanisch 
geprägtes Verständnis von Politik, Gesellschaft und 
Opposition. 


Korda: »Natürlich spielte neben strategi- 
schen Überlegungen auch Sarkasmus eine 
Rolle bei der Entscheidung, ausgerechnet 
eine Kirche zu gründen. — Die Lust, die 
katholische Kirche anzugreifen, denn ihre 
Ideologie ist die Ideologie der industriellen 
Gesellschaft. Der Hauptgrund, warum wir 
keine politische Organisation gegründet 
haben, ist jedoch der, daß wir nicht an die 
politische Illusion glauben. Wir bieten ein 
ethisches System an, und Ethik liegt für 
mich außerhalb von rationalen Prozessen. 
Ich spreche hier von tiefgehender emotio- 
naler Veränderung. Bewußtsein zu ver- 
mitteln ist eine emotionale Angelegenheit. 
Vielleicht ist auch Transformation das 
richtige Wort. Wenn Leute diese Verwand- 
lung durchmachen, und danach persön- 
liche Verantwortung empfinden, ist das 
kein intellektueller Akt. Es ist emotional. 
Entweder du fühlst eine Art Verletztheit 
oder Scham darüber, wie sich die Dinge in 
der Zivilisationsgeschichte entwickelt 
haben, oder nicht. Wer das nicht empfin- 
det, der wird sich nicht mit bloßen Worten 
überzeugen lassen«. 


Kordas Strategie, ausgerechnet die technikfixier- 
teste und globalisierteste Art von Pop-Musik als Pro- 
pagandamedium zu nutzen, ist symptomatisch für die 
Widersprüche, die einen fundamentalistischen Zivili- 
sationskritiker stets und überall umgeben. 


Korda: »Ich glaube nicht, daß man »pur« 
sein muß, um wirkungsvoll zu sein. 
Außerdem ist es totalitär, alles klar zu defi- 
nieren und in Gut und Böse zu unterteilen. 
Für mich sind das Paradoxien und der 
Widerspruch etwas Positives. Auch ich tra- 
ge die Last und die Schuld der industriellen 
Gesellschaft in mir. Ich bin in New York 
City aufgewachsen. Ich weiß nicht, wie 


man Gemüse anbaut, ich weiß, wie man 
Computer progammiert. Ich bin Teil der 
industriellen Elite und das wird sich inner- 
halb meines Lebens kaum ändern. Aber 
ich versuche ehrlich damit umzugehen, 
meine Widersprüche nicht zu verstecken. 
Das ist auch eine wichtige Absicht der 
Kirche, den Leuten ihre Widersprüche 
bewußt zu machen, und so verhält es sich 
auch mit meiner Musik. Auf der einen 
Seite ist sie ein ausgezeichnetes Transport- 
mittel für meine Botschaft, außerdem 
macht sie mir persönlich Spaß. Auf der 
anderen, der intellektuellen Seite, bin ich 
wütend auf mich selbst, da ich am falschen 
Prinzip partizipiere, Teil der falschen, 
globalen, technologisierten Kultur bin. 
Jeder ist gefangen in dieser Maschine, die 
wir »Technological Trance« nennen. Hyp- 
notisiert von dem glänzenden, pulsieren- 
den Bullshit. Das ärgert mich wirklich, weil 
ich denke, daß es die individuelle Fähigkeit 
zur Reflexion beschädigt.« 


Kordas Weg zum Technoproduzenten ist recht 
untypisch. 1977 begann er, Gitarre zu spielen. Er stu- 
dierte Musiktheorie unter anderem bei Jerry Bergonzi 
(einem renommierten Saxophonisten der Coltrane- 
Schule). 

Er wollte Bebop-Gitarrist werden, spielte Jazz- 
standards in Restaurants und auf der Straße, war Mit- 
glied einer Fusionband und gab White Middle-Class- 
kids Gitarrenunterricht, die eigentlich nur wissen 
wollten, wie man Speedmetal spielt. 


Korda:« Ich weiß nicht mal, wie man 
Turntables bedient. Ich kaufe auch keine 
Platten. Um ehrlich zu sein, interessieren 
mich anderer Leute Platten gar nicht. 
Die meiste Musik, die ich wirklich mag, 
ist nicht elektronisch. Mein großer Held 
ist John Abercrombie, weitere Einflüsse 
sind Jan Hammer, Pat Metheny und 

so weiter. Die einzige Art elektronische 
Musik, die mich nachhaltig beeinflußt 
hat, ist House.« 


1993 veröffentlichte er seine erste CD Demons 
in my head, eine düstere Soundcollage. In dieser 
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Zeit begannen auch seine Aktivitäten für die COE. Er 
selbst bezeichnet diese Platte als Teil seines seeli- 
schen Heilungsprozesses, seiner persönlichen Teufels- 
austreibung. Das Interesse an Kordas Musik blieb in 
den USA gering, auch als 1994 das Musik gewordene 
Manifest der Church, Save the planet - kill yours- 
elf veröffentlicht wurde. Mehr Beachtung erfuhr sie 
erst drei Jahre später in Europa, als DJ HELL aus Mün- 
chen auf diese Platte aufmerksam geworden war und 
sie auf seinem Label International Gigolo Records 
herausbrachte. 

Einem europäischen Publikum stellte sich Chris 
Korda erstmals während der Popkomm '97 aufs Ein- 
drücklichste vor. Zu jener Zeit, als sich in der Reprä- 
sentation elektronischer Musik das theatrale Element 
fast ausschließlich auf des Drehen von Köpfen und 
Knöpfen beschränkte, inszenierte er sich in einem 
schlichten Abendkleid als Tänzerin zu einer DAT-Cas- 
sette. Er tanzte seltsam affektiert, wie Damen der 
besseren Gesellschaft auf Cocktailpartys in Filmen 
der 60er Jahren. Sein abgründiges Sekretärinnen- 
lächeln vervollständigte die Strangeness dieses uner- 
warteten Auftritts. Als er schließlich in der großen 
Geste einer Chanteuse zur Gitarre griff und ein paar 
seiner Texte als Grungeballaden herrunterschrammel- 
te, war der Tabubruch perfekt, das Publikum vollends 
polarisiert. 


Nach einer weiteren Maxi (Sex is good) ver- 
öffentlichte Korda vergangenen Sommer sein erstes 
Album Six billion humans can't be wrong. Es han- 
delt sich hierbei, wenn man so will, um eine zeit- 
genössische Jazzrockplatte auf der gelegentlichen 
Basis von Housebeats. Andere sprechen von Deep 
House. 

An allen Ecken und Enden begegnet man/frau 
diesen warmen, kantenlosen Synthiesounds, die den 
Älteren unter uns noch aus Fernsehkrimis und TV- 
Magazinsendungen bekannt sind. 

DX7-E-Pianos, Hammondorgeln, Moogsounds 
(eher im PASSPORTschen als im KRAFTWERKschen 
Sinne) — alles da und doch nicht »retroish«. Wenn- 
gleich ein böses Deja-ecoute für manche. Zuweilen 
wird auch mal eine halbe Ewigkeit gejammt, wäh- 
rend die Band, die es nicht gibt, das »Riff« spielt. 

Alles bleibt auf Spannung, jetzt die Wah-wah- 
Orgel, gleich wird sich was ändern. — Ah, eine Stim- 
me (kräftig, stolz, bedeutsam): »Insanity ... determi- 
nation ... zeal.« 
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Er hantiert mit menschlichen Stimmen, so daß sie 
mehr sind als Klangfarben, akustische Signale weib- 
lich-sexueller Verfügbarkeit, oder Klischees von Ro- 
boterexistenzen. Meist reichen ihm ein paar Worte, 
um damit COE-Botschaften zu konstruieren. Die ein- 
zelnen Worte werden von verschiedenen Leuten 
gesprochen. Sie haben die Kürze und Plakativität der 
Transparente und werden mantraartig wiederholt, 
durch kleine Änderungen in der Abfolge inhaltlich 
variiert. »Consume, buy more, be happy.« »Chicken- 
flesh, cow-flesh, human-flesh — what's the diffe- 
rence? Pass the ketchup ... eat! kill!« Meist schälen 
sich aus Lauten, die lange Zeit als rhythmisches Ele- 
ment dienen (z.B. als Hi-Hat), Worte und Sätze, die 
plötzlich Bedeutung transportieren. 

Zwei Tracks fallen auf dieser Platte aus dem Rah- 
men. Zum einen das erwähnte Save the planet - 
kill yourself, das mit seiner technoiden Aggressivität 
und seiner präzisen Schärfe unerreicht bleibt. Zum 
anderen Fleshdance, wo durch die Mitwirkung von 
DJ HELL ein offensichtlicher Hang zum Dancefloor die 
Handschrift Kordas verwischt. 

Kordas Verhältnis zu Technokultur im allgemei- 


nen gleicht dem eines abgeklärten Heilsarmisten zur 
Reeperbahn. 


Korda: »Das ist Musik für Leute, die total 
überstimuliert sind. Sie sind innerlich 

so tot, daß es einer wahnsinnigen Laut- 
stärke und brutaler Lichteffekte bedarf, 
um sie etwas fühlen zu lassen. Elektro- 
nische Musik ist das exakte Abbild 
unserer Informationsgesellschaft. Die 
flackernde Obsession der Gegenwart 
ersetzt Jede perspektivische Wahrnehmung 
und reduziert sie auf das Jetzt. »! NOW,now, 
me,me,me,everyone agrees with ME« 

(aus sıx billion humans). Unter anderem 
ist damit natürlich die Loveparade 
gemeint. Für mich ist das eine Art Nazi- 
parteitag, extrem totalitär. Über eine 
Millionen Menschen rund um dieses 
phallische Monument. Der Über-DJ 

hoch oben auf dem Podium, die Massen 
in Bewegung haltend. Und dann dieser 
Slogan: »One world, one future«. Es ist 
der perfekte Ausdruck für die globalisierte 
industrielle Gesellschaft. - One world, 
one shit.« 


Es bedarf keiner großen Phantasie, sich vorzu- 
stellen, welche Kontroversen Kordas Positionen vor 
allem in Deutschland provozieren. Vielen kommt 
schon beim Namen der Kirche die Galle hoch. Tat- 
sachlich läßt sich im deutschsprachigen Raum kaum 
ein Lexikon finden, in dem der Begriff »Euthanasie« 
ohne Verweis auf Massentötung von Behinderten 
und Kranken im Nationalsozialismus erklärt wird. 
Während in englischen Nachschlagewerken meist nur 
die ursprünglichen Bedeutungen erwähnt sind: eu 
(schön), thanatos (Tod); die Praxis des schmerzlosen 
Tötens, im besonderen in Fällen von unheilbarer 
Krankheit. 

Eine noch heftigere und im Grunde indiskutable 

Provokation stellt Kordas ganz eigene Relativierung 
des Holocausts dar. Für ihn ist er nicht nur deshalb 
kein einmaliger Vorgang, weil beispielsweise die Ko- 
lonialmächte mit der zum Teil planmäßigen Ausrot- 
tung diverser Ureinwohner ähnlich vorgegangen sind 
wie die Nazis, sondern wegen des Fakts an sich, daß 
die menschliche Zivilisation seit Jahrtausenden Tiere 
und Pflanzen vernichtet. 
So logisch eine derartige Argumentation für einen 
Veganer sein mag, und so notwendig es ist, die Bar- 
barei des Kolonialismus von dem verharmlosenden 
Herrenmenschengedanken zu trennen, es wären eben 
höhere auf primitivere Kulturen getroffen — warum 
muß es denn immer gleich der Holocaust sein? Das 
Schwarzbuch des Kommunismus, die Walser-De- 
batte und der Umstand, daß gerade im Kosovo-Krieg 
jede Seite mindestens einen Hitler auf der anderen 
ausgemacht hatte, zeugt von dem enormen Abnut- 
zungseffekt, der in seiner letzten Konsequenz zum 
Verschwinden von Geschichte und dem totalen Tri- 
umph des Jetzt führt. 

Aber wie soll eine derart »europäische« Argu- 
mentation jemanden auf Anhieb überzeugen, der 
nicht an die Politik und die menschliche Zivilisation 
glaubt? 

Das geplante Coverfoto, das Korda nackt im Da- 
chauer Verbrennungsofen zeigt, stieß dann auch an 
die Grenze dessen, was Gigolo meinte, der Öffent- 
lichkeit zumuten zu können. Das umstrittene Foto 
wurde ersetzt durch eins, das Korda in seinem Perfor- 
mance-Outfit, als eine Mischung aus Demi Moore 
und Juliette Greco zeigt. Zwar ist damit dem Titel der 
Sinn genommen, aber dafür erspart sich Gigolo- 
Records eine Debatte, die das Label weder inhaltlich 
noch von der Kapazität her hätte tragen können. 
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Die Diskussion über die Symbolsprache dieses 
Fotos wäre schon für sich genommen ein abendfül- 
lendes Thema. 

Und dennoch würde es keinen jener Schlauberg- 
schreiber umstimmen, die sich in der Gewißheit wäh- 
nen, daß es sich bei Chris Korda um einen Quasi- 
Rechtsradikalen im Transenpelz handelt. 

Der Formalismus dieser vereinzelt geäußerten 
Kritik erinnert an den Faschismusvorwurf der alter- 
nativen Szene an Punk und New Wave Ende der 70er 
Jahre. Diese Argumentation funktioniert nur durch 
die bewußte Unterschlagung, sowohl des Spieleri- 
schen in der Zeichensprache der COE, als auch der 
antiautoritären Aspekte wie z.B. der unbedingten 
Freiwilligkeit als Basis jeglichen Handelns, sowie des 
Faktes, daß die gestellten Forderungen ausnahmslos 
die gesamte Menschheit betreffen. 

Sollte der geneigten Leserschaft nun nach einer 
psychologistischen Erklärung für Kordas individuelle 
Motivation sein, es böte sich die naheliegendste aller 
Möglichkeiten — Vatermord. Korda kommt aus einer 
Familie, die seit Generationen das britische und US- 
amerikanische Kulturleben mitbestimmen. Sein Groß- 
vater und dessen Brüder waren ungarische Juden. Sie 
gelangten über Wien, Berlin und Paris nach London, 
wo sie sich ab Ende der 20er Jahre um den Aufbau 


Danke, daß Sie hier nicht ausbrüten 


der britischen Filmindustrie verdient machten. Alex- 
ander Korda, Chris’ Großonkel, wurde hierfür später 
gar zum Ritter geschlagen. Sie produzierten Filme 
wie The third man, Red river und Jungle book. 
Chris Korda’s Vater, Michael Korda, der in den USA 
aufwuchs, brachte es in den 70er Jahren mit seinen 
Büchern Power und Success sowohl in den USA als 
auch in Europa in die Bestsellerlisten. Heute ist er 
Chefherausgeber bei Simon&Schuster und zählt 
Henry Kissinger und Cher zu seinen Freunden. Natür- 
lich mißfällt diesem gestandenen Playboy das trans- 
sexuelle Treiben seines Sohnes ebenso wie dessen 
antihumanistischer Aktionismus. Zum Bruch zwi- 
schen den beiden kam es, nachdem das erwähnte 
Dachaufoto in einer großen New Yorker Tageszeitung 
zu sehen gewesen war. 

Unbeirrt missioniert Chris Korda derweil weiter 
im Herzen der Bestie, dem Technomilieu. Wir wissen 
nicht, wie viele Seelen er der »Technological Trance: 
auf der letzten Loveparade entreißen konnte, aber 
konkurrierende Seelenfängerorganisationen wie die 
Junge Union oder die katholische Kirche mögen ei- 
ne/n dazu verleiten, ihm für sein Vorhaben alles Gute 
zu wünschen. Zu guter letzt ist der Kampf gegen die 
Menschheit auch der Kampf gegen den Kapitalismus, 
nicht wahr? © 


*Unabomber, bürgerl.: 

Ted Kaczynski, paranoider Mathema- 
tikprofessor. Verschwand Ende der 60er 
Jahre und begann mit einer Attentatserie 
auf Flughäfen und Universitäten, bei 
denen diverse Handlanger der industriel- 
len Gesellschaft zu Tode kamen. Konnte 
erst nach 16 Jahren gefaßt werden. 


**Heavens Gate-Sekte: Sekte durch- 
geknallter Computerprogrammierer, die 
vor 3 Jahren in der Gewißheit Massen- 
selbstmord beging, damit auf den 
damals gerade vorbeiziehenden Kometen 
Hale-Bopp gebeamt zu werden. Bis 
heute wird gerätselt, warum alle Betei- 
ligten bei ihrem Ableben fabrikneue 
Nike-Turnschuhe trugen. 
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Kauf mich! 


Markus Himmel 
Daniel Grieshaber 
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Ohio Players, Plaesure, 1972 
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Plattencovern 


Platten sind empfindliche Gegenstände — aus 
diesem Grund gibt es Plattencover, deren Funktion 
darin besteht, ihren Inhalt vor schädlichen Umwelt- 
einflüssen wie Staub, Schmutz, Feuchtigkeit und son- 
stigem unerwünschten Kontakt mit anderen Materia- 
lien zu schützen. Dies ist der primäre Daseinsgrund 
für Plattenhüllen, nicht aber für das bebilderte Cover. 
Über die Aufgabe als Hülle hinaus erfüllen Covermo- 
tive eine ganze Reihe weiterer Funktionen. Diese 
reichen von der simplen Benennung und Kenntlich- 
machung des Inhalts und dessen Urhebers (Interpret/ 
Interpretin, Autor/Autorin, Produzent/Produzentin 
etc.) über die Illustration dieses Inhaltes bis hin zum 
eigenständigen, »künstlerischen« Ausdrucksmittel, 
das die Intentionen und den musikalischen Ausdruck 
der Urheber optisch in Szene setzt und ergänzt. Sie 
stellen einen eigenständigen Bedeutungsaspekt einer 
Platte dar. 

Plattencover wollen - in welcher Hinsicht auch 
immer, je nach Genre verschiedene Hörerschichten 
ansprechend - attraktiv sein, zum Verkauf der Ware 
beitragen. Sie verleihen dem musikalischen Produkt 
eine optische Identität - in Zeiten vor MTV war das 
Cover sicherlich in dieser Hinsicht das wichtigste 
Medium -, anhand derer wiederum der musikalische 
Inhalt einem bestimmten (pop)kulturellen bzw. sti- 
listischen Kontext zugeordnet werden kann, da die 
verschiedenen Stilrichtungen innerhalb von Rock- und 
Popmusik sich auf jeweils unterschiedliche Repertoi- 
res an Gestaltungsmerkmalen beziehen. (Dabei sind 
diese Repertoires nicht fixierte Einheiten, sondern 
werden durch jede neue Veröffentlichung ergänzt und 
erweitert, genauso wie es auch eine negative Bezug- 
nahme, in Form von bewußten Brüchen der Gestal- 
tungskonventionen gibt). Aus der Perspektive des 
potentiellen Käufers und der potentiellen Käuferin 
bieten Cover somit sowohl Kaufanreiz als auch Orien- 
tierungshilfe. 
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Ohio Players, Fire, 1974 


In diesem Beitrag geht es um Plattencover, deren 
verbindendes Merkmal die Zurschaustellung des mehr 
oder minder nackten Frauenkörpers (und in seltenen, 
als Ausnahme die Regel bestätigenden Fällen: des 
Männerkörpers) mit eindeutigen sexuellen Konno- 
tationen ist. Die hier abgebildeten, aus Flohmarkt- 
Wühlkisten und Second Hand-Plattenläden zusam- 
mengetragenen Exemplare stammen aus mehreren 
umfangreichen Plattensammlungen. Sie erheben kei- 
nen Anspruch auf Vollständigkeit, als Auswahl von 
mit Frauenkörper werbenden Covern sind sie außer- 
dem in keiner Weise repräsentativ. Ganze Bereiche, in 
denen man durchaus hätte fündig werden können, 
sind ausgespart. Als Beispiel wäre etwa der Bereich 
von Heavy Metal und Hardrock zu nennen, man den- 


Ka mich! 
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CARL CARLTON 


Carl Carlton, s/t, 1981 


ke nur an die schier unglaublichen, einschlägigen Co- 
ver von WHITESNAKE, WASP oder den SCORPIONS. 
Ein anderer Bereich, der Sexualität aggressiv zum Be- 
standteil des Coverartworks wählte (und den Sexis- 
mus damit teilweise bereits ironisch überhöhte) findet 
sich in der Industrial-Musik von THROBBING GRISTLE 
bis zu MERZBOW. Die Industrial-Künstler, die eine 
starke Affinität zu Muzak, Easy Listening und kom- 
merzieller Discomusik hatten (THROBBING GRISTLE 
gaben sich ja beispielsweise als bekennende ABBA- 
Fans aus), sei es auch nur, weil sie selbst musikalisch 
das genaue Gegenteil lieferten, arbeiteten bereits 
zitathaft und bezogen sich mit ihren sexualisierten 
Covern überspitzt auf jene Genres, um die es hier 
gehen soll. 


Artie Barsamian And His Orchestra, More Belly Dance, o0.). 


Verschiedene, Love Is Blue, 0.). 


Bei näherer Sichtung des Themas haben sich zwei 
Bereiche als besonders interessant, ergiebig und dar- 
stellenswert ergeben: Zum einen der Bereich dessen, 
was heutzutage unter dem Begriff des »Easy Listening« 
zusammengefaßt wird, zum anderen der Bereich der 
Discomusik. 

‚Easy Listening«-Cover lassen sich in zwei Katego- 
rien einteilen. Zum einen in die Kategorie dessen, was 
sich selbst als »mood music« (so die /iner notes von 
Kookie Freemans More Sex In Velvet) bezeichnet, 
zum anderen in die Kategorie der Exotika, der Platten 
also, die einen folkloristischen Bezug vorgeben. 

Die musikalischen Unterschiede zwischen den beiden 
Kategorien sind ziemlich unbedeutend - in beiden 
Fällen handelt es sich um süßlich-seichte Interpreta- 
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Kookie Freeman, More Sex In Velvet, 0.). 


Fausto Papetti 


97eRaccolta 


Fausto Papetti, 27° Raccolta, o.). 


tionen von Popularmusik-Standards, zum Teil als rela- 
tiv aufwendiges Big-Band-Arrangement, zum Teil in 
reduziertem Tanzband-Sound. Und auch die Richtung 
der optischen Darstellung ist vergleichbar: In beiden 
Kategorien soll ein, im Falle der Exotika eher diffuses, 
im Falle der »mood music« recht konkretes Bild bzw. 
Gefühl von Erotik, oder vielmehr von deren Klischee 
vermittelt werden. Bezeichnenderweise wird Erotik 
dabei in beiden Fällen mit potentiell grenzenloser Ver- 
fügbarkeit des weiblichen Körpers gleichgesetzt. Was 
die Covergestaltung und also die Zurschaustellung 
des Frauenkörpers betrifft, gibt es jedoch — vor allem 
hinsichtlich der Direktheit — Unterschiede. 

So wird über die Cover bei v»mood music«-Platten 
ein unmittelbarer Bezug zur intendierten Funktion, 
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Marcel Bianchi Et Ses Hawaian Beachcombers, Eponymous, o.]. 


nämlich Hintergrundmusik für »erotische« Begegnun- 
gen zu sein, hergestellt. Die bildliche Darstellung ist 
reduziert, die Zurschaustellung des Frauenkörpers als 
Ausdruck intendierter »Erotik« steht im Mittelpunkt 
und wird häufig nur durch angedeutete Attribute - 
wie etwa die Nachtclub-Anspielung durch Samt- 
Draperie (Blue Velvet) oder der Rückgriff auf das 
Bilitis-Motiv von David Hamilton — in einen entspre- 
chenden Kontext gestellt (im Fall Fausto Papettis rei- 
chen dazu sogar schon einige Seifenblasen), der aber 
wiederum eindeutig auf die intendierte Funktion ver- 
weist. 

Die Cover der »mood music«-Platten sind nicht 
nur Illustrationen des musikalischen Inhaltes, sie ver- 
orten vielmehr den musikalischen Inhalt bzw. dessen 
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Werner Müller, Werner Müller in Japan, o0.). 


Gebrauch im Kontext der Erotik. So wird »mood 
music« erst durch die bildliche Darstellung und die 
schriftliche Benennung auf den Covern zur »mood 
music«. Aus der Musik alleine erschließt sich der Ge- 
brauch nicht, sie könnte genausogut als Hintergrund- 
beschallung für Hausarbeit, Einkäufe oder Familien- 
feste genutzt werden (und wird schließlich auch so 
genutzt). Die Cover hingegen suggerieren, daß es sich 
um den idealen akustischen Hintergrund für eine hei- 
mische Verführung handelt. Es bleibt zwar fraglich, ob 
»mood music« eine erotisch stimulierende Wirkung 
hat, fest steht jedoch, daß sie als glatte Gebrauchs- 
musik nicht zum Zuhören auffordert, als akustischer 
Teppich zugleich aber hilft, peinliche Momente der 
Stille zu verhindern. 


testcard #8 


Die Cover der Exotika-Platten zeichnen sich da- 
gegen durch eine gewisse Mittelbarkeit und Vagheit, 
man könnte auch sagen, durch ein noch höheres 
Maß an Verklemmtheit aus. Die intendiere Funktion, 
der intendierte Gebrauch der Platten wird vager for- 
muliert — Titel und /iner notes benutzen Begriffe wie 
»Entspannung« oder »Vergnügen«. Auch die Zur- 
schaustellung des Körpers wird nur mittelbar, nämlich 
durch den Kontext des Exotischen, der auf den Covern 
hergestellt ist, gerechtfertigt. Das exotische Flair — sei 
es in Hawaii, Japan oder auch nur einem orientalisch 
anmutenden Nachtclub angesiedelt — wird zum Vor- 
wand, mehr oder minder nackte Körper darstellen 
zu können. Nacktheit und Erotik werden als scheinbar 
natürlichste Sache der Welt dargestellt, zugleich aber 
aus dem eigenen Kulturkreis in die Ferne verbannt. 
Sexuelle Freizügigkeit ist folglich nur über den Umweg 
des Exotismus, über die Verlagerung in den Bereich 
des Exotischen und also Fremden denk- und darstell- 
bar. 

Auch hier geht es nur vordergründig um eine Illu- 
stration der Musik — tatsächlich hat die Musik wenig 
bis gar nichts mit ihrem vorgeblichen folkloristischen 
Ursprung zu tun. Wie bei der »mood music« haben 
die Cover die Funktion, einen Ausdruck von Erotik zu 
vermitteln, der hier allerdings nicht direkt, sondern 
über den Umweg des Exotischen formuliert wird. 
Besonders bemerkenswert sind dabei die Beispiele 
der Cover von Marcel Bianchi et ses Hawaiian Beach- 
combers und von Werner Müller: Während bei den 
meisten Exotika-Covern die potentielle sexuelle Ver- 
fügbarkeit der abgebildeten Frauen durch aufreizende 
Posen und spärliche Bekleidung lediglich impliziert 
wird, stellen die beiden Cover von Bianchi und Müller 
diese Verfügbarkeit explizit dar. Beide Musiker sind 
von exotischen Schönheiten umrahmt, bei deren Dar- 
stellung kein Klischee ausgespart wurde. 

Abgesehen vom Sextourismus, über den die Sti- 
mulanz dieser Bilder zur Wirklichkeit geworden ist, 
geben die Exotika-Cover keinen direkten sexuellen 
Gebrauchswert der Musik vor. Sie versprechen nicht 
notwendig, als idealer Verführungssound am Kamin 

zu funktionieren, sondern verlagern sexuelle Erfüllung 
in den Bereich der Träumerei von fernen Ländern. 
Diesbezüglich sind sie in hohem Maße sexistisch, 
denn sie können dem männlichen Hörer über sexuelle 
Frustration hinweghelfen, indem sie das Bild von der 
emanzipierten, selbstbewußten, sich sexuell entzie- 
henden westlichen Frau gegen das nichtemanzipierte, 


sexuell offene Frauen-»Paradies« der weniger exotisch 
als faktisch verarmten Länder ausspielen. Heuchle- 
rische Verklärung von Prostitution als sexuelle Frei- 
zügigkeit geht mit der machohaften Gleichsetzung 
»Emanzipation = Frigidität« Hand in Hand. 


Auch auf Covern der Disco-Musik lassen sich 
Unterschiede in der Darstellung und im Bezug zum 
musikalischen Inhalt erkennen. Auf der einen Seite 
stehen als Beispiele die Cover von Van McCoy, Jo 
Bisso und Taka Boom. Sie stellen einen eindeutigen 
Bezug zum musikalischen Inhalt her. Die Inszenierung 
der abgebildeten Frauenkörper - seien diese entper- 
sonalisierte Statisten wie bei Bisso und McCoy oder 
wie im Fall von Taka Boom die Künstlerin/Interpre- 
tin selbst - ist eindeutig und verweist auf die typische 
Rezeptionssituation der Musik: Die Frauen tanzen zum 
Disco-Beat; die sexuellen Konnotationen ihrer Posen 
sind in diesen Kontext eingebettet und durch ihn 
motiviert. Im Fall von Bisso und McCoy kommen noch 
technische Gestaltungsmittel wie Nachzieheffekte 
und Lichtreflexe hinzu, die den Körper unscharf und 
diffus erscheinen lassen und so die entgrenzende Er- 
fahrung des Disco-Beats optisch umzusetzen suchen. 
(In diesen Zusammenhang lassen sich auch die drei 
Cover von Cleveland Eaton, Morris Jefferson und den 
METERS einordnen: Man kann die Darstellung eines 
weiblichen Hinterns zumindest teilweise auch als me- 
tonymischen Verweis auf das Tanzen deuten, Hintern 
und Hüften sind die Körperteile, die beim Tanzen typi- 
scherweise besonders betont werden). Die Darstel- 
lung der weiblichen Körper ist somit durch die inten- 
dierte Funktion und Rezeption der Musik begründet, 
um deren sexuell stimulierende Wirkung hier offen 
geworben wird: Die Cover preisen Disco als einen Ort, 
an dem die ekstatische Musik nicht nur den Körper 
locker macht, sondern auch die Grenzen der Scham 
sinken läßt. Wurde »mood music« als Verführungs- 
musik für Zuhause beworben, wirbt Disco nun für 
die Diskothek als öffentlichen Ort der Verführung. Die 
Cover vermitteln ein Selbstverständnis von Disco- 
Kultur, das bedauerlicherweise weit verbreitet ist: 
Die Disco wird von vielen als Ort angesehen, an dem 
das »Anbaggern« der Frau zum festen, legitimierten 
Bestandteil der Situation gehört. Wer als Mann nicht 
»baggert«, muß sich den Vorwurf gefallen lassen, feige 
oder gar eine »Schwuchtel« zu sein, wer sich als Frau 
nicht auf das männliche Balzverhalten einläßt, gilt 
nicht nur als frigide, sondern muß sich sogar häufig 
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Millie Jackson, Discoballs, 1977 


den Vorwurf gefallen lassen, ohne Partnerinteressen 
in einer Diskothek nichts zu suchen zu haben. 

Die Frage, warum auf den Covern (und zwar nicht 
nur auf den hier abgebildeten) fast ausschließlich 
weibliche Körper zur Illustration benutzt werden, 
führt zum Sex sells-Argument, genauer gesagt zu der 
Annahme, daß die Musik durch eine solche Fixierung 
auf den weiblichen Körper aus ihrem ursprünglichen 
Kontext der Schwulenszenen in den US-Metropolen 
in einen heterosexuellen Kontext gerückt werden 
sollte. 


Anders sieht es dagegen bei den Covern aus, die 
sich dem Bereich Euro-Disco zuordnen lassen. Dort ist 
ein Bezug zur typischen Rezeptionssituation — dem 
Dancefloor — nicht zu entdecken. Sie sind vielmehr 
seltsam steril — der Frauenkörper erscheint als bloßes 
Dekorationsobjekt. Interessant ist in diesem Zusam- 
menhang das Cover der Platte von GQ (keine Euro- 
Disco-Platte), da es eine Zwischenstufe aus den oben 
angesprochenen Disco-Covern und den Euro-Disco- 
Platten darstellt. Einerseits wird der Frauenkörper hier 
in Verbindung mit dem mondänen Umfeld zum Sta- 
tussymbol; Limousine und elegante Frau erscheinen 
als Attribute eines nicht sichtbaren, durch die Art der 
Darstellung aber deutlich suggerierten Mannes, des 
‚Besitzers«. Andererseits stellt das Cover noch einen, 
wenn auch sehr schwachen, Bezug zur Rezeptions- 
situation her: Das Setting - eine Straßenszene, Nacht- 
leben vor einem Club — weist auf die veränderte 
Rezeption von Disco Ende der Siebziger hin, einer 
Zeit, zu der Disco nicht nur Massenphänomen wurde, 


Verschiedene, ire Blasien, 1979 


sondern sich in den Metropolen (als naheliegendes 
Beispiel sei nur das New Yorker Studio 54 erwähnt) 
zur Spielwiese der prominenten Schickeria entwickel- 
te und sich damit endgültig aus dem ursprünglichen, 
subkulturellen Kontext der Schwulenszene heraus- 
gelöst hatte. Diese Verschiebung läßt sich auch bei 
anderen, hier nicht abgebildeten Covern erkennen, 
besonders deutlich bei CHIC, die Personengruppen in 
steril und mondän wirkenden Interieurs arrangieren, 
wobei allerdings der sexistische Aspekt weniger deut- 
lich in Erscheinung tritt. 

Bei den Covern von LATIN LOVER, ROSEBUD, 
CERRONE, NEW PARADISE, KANO und dem Ice Ex- 
plosion-Sampler verschwindet auch der schwache Be- 
zug zur Disco-High Societey. Der Frauenkörper ist hier 
bloße Dekoration. Besonders seltsam: Das Cover von 
ROSEBUD (Discoballs: A Tribute To Pink Floyd), 
auf dem durch die erstarrte Pose der abgebildeten 
Frau und durch das seltsam anmutende rote Band, 
das ihren Körper umwickelt, wohl ein (völlig verun- 
glückter) Bezug zu den Hipgnosis-Covern von Früh- 
siebziger-PINK FLOYD-Platten hergestellt werden soll. 
Besonders perfide: Das Cover von CERRONE (Cer- 
rone’s Paradise), auf dem der Frauenkörper durch 
die Verbindung mit einem Kühlschrank zum Einrich- 
tungsgegenstand einerseits und zum sexuellen Objekt 
des Künstlers andererseits stilisiert wird. 

Und doch deutet das CERRONE-Cover — wie auch 
die Cover von KANO, LATIN LOVER und ROSEBUD — 
auf einen Zusammenhang zwischen Abbildung und 
Musik hin. Es ist durchaus möglich, die Sterilität und 
Kälte der Settings, die gestochene Schärfe der Dar- 


stellungen und die stilisierten, wie erstarrt wirkenden 
Posen der Frauenkörper, die durch (teilweise) Nackt- 
heit, Haut und Fleisch kontrastiert werden, als Ver- 
weis auf das Spannungsverhältnis von Körper und 
Maschine zu lesen, das bei Disco deutlich zum Aus- 
druck kommt. Die Cover würden nach dieser Lesart 
nicht die Verschmelzung von Körper und Maschine 
darstellen, sondern die beiden Antipoden gegenüber- 
stellen. 

+ Problematisch bleibt aber auch hier, daß es sich 
bei den dargestellten Körpern ausschließlich um weib- 
liche handelt, die zugleich dem gängigen Schönheits- 
ideal ihrer Zeit entsprechen. Als Kaufanreiz dienen 
auch hier (besonders deutlich bei NEW PARADISE-, & 
MUST- und BONEY M.-Covern) Verfügbarkeit und Boney M.. Love For Sale, 1977 
Exotismus. 


NEWPARADISE sc 
+  Körperlichkeit und Popmusik sind untrennbar “u en > Trail | 
miteinander verbunden. Bei der Musik hinter den hier 157 

abgebildeten Covern ist diese Verbindung besonders 
offensichtlich, da es sich ausnahmslos um Tanzplat- 
ten handelt — auch Easy Listening war im ursprüng- 
lichen Kontext als Tanzmusik gedacht. Gerade im 
Tanzen und weniger im bloßen Hören wird diese Ver- 
bindung verwirklicht. Die Erwartungen, die die Cover 
andeuten und die die Rezeption der Musik zu erfüllen 
verspricht, liegen in der Aufhebung der in unserer Kul- 
tur als Wert verankerten Disziplinierung und Abge- 
schlossenheit des Körpers, in Kontrollverlust und Ent- 
grenzung. Insofern liegt der Rückgriff auf den Körper 
bei den Cover-Darstellungen durchaus nahe (wenn- 
gleich eine solche Darstellung auf Covern zeitgenössi- 
scher Tanzmusik, bei Techno und House, nur selten zu 
finden ist - sollte die jüngere Generation in bezug auf 
Sexismus etwas gelernt haben?). Gerade in diesem 
Rückgriff besteht auch das Problem: Das Versprechen 
wird dort fast ausschließlich durch die Zurschaustel- 
lung des (anonymen und objekthaft dargestellten) 
weiblichen Körpers formuliert, Körperlichkeit somit 
durch den Frauenkörper als Spektakel dargestellt und 
definiert. 
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Friedrich Schiller 


Horaz 


im Kopf.« 


+ Wie ist denn zum Ende des ausgehenden Jahr- 
tausends und freilich zum Beginn eines nagelneuen 
das gesamtgesellschaftliche Phänomen Verona Feld- 
busch zu packen? Dies in alle Waben der Massenbe- 
wußtseinsindustrie eingesickerte, in sämtliche Rhizome 
der verzweigten Medialereignisse und Spaßstrukturen 
eingelagerte, kurzum: dies die totale Erlebniswelt auf 
einem quasi totalitären, hitlerartig zu nennenden Prä- 
senzniveau beherrschende erotische Entertainment- 
event? 

+ Was lehren uns die letzten Pressegroßschau- 
kämpfe zwischen ihr, der Feldbusch, und dem Rest 
der Bande? Beispielsweise der etwas späte Triumph 


Leidenschaft. 
so fallen sie, 


»Freiheit gibt Witz, 


Wolkenlos und ach so heiter 


»Zum ruhigen Genusse kamen sie nicht, 


Leben war Arbeit und 
ganze Natur war nur ihre 
Ist der Zweck erreicht, 
die leeren Hüllen 
ab.« 


Georg Wilhelm Friedrich Hegel 


und Witz gibt 


fürchtet das Lachen, wie er die 


Schauspiele, die Lüsternheit 


das Leben, heiter ist die Kunst.« 


»Ridentem dicere verum.« 


»Ich habe einfach so eine gewisse Komik 


Verona Feldbusch laut TV extra 24/1998 


über die peep!- und Bohlenbettstattdeszendentin und 
»Rhetorik-Ruine »Naddel«« (Süddeutsche Zeitung, 
10.9.1999), nämlich im Zuge des »Foto-Krieg[s] zwi- 
schen Naddel & Verona« (Bild, 23.9.1999) beim Bu- 
sen die Nase vorn gehabt zu haben? Dergestalt sie, 
Verona, »im pikanten Fotokrieg« Naddel, die ein 
zweites Mal dem Playboy (10/1999) ihre Weiblichkeit 
zur Verfügung stellte, wegknockte und per max (10/ 
1999) — gleichfalls rückfällig werdend — »konterte 
[...] mit hocherotischen Fotos aus ihrem Kalender«, 
einen »komplett pornographischen« (Heiko Arntz, 
Haffmans Verlag) Mittelfinger ins Höschen schob und 
die »Experten« begeisterte? Hä? 
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Gut, Playboy-Chef P. Lewandowski, der gewiß 
mächtige Öffentlichkeitsarbeiter, attestierte seiner 
puren vollfraulichen Verführungspuppe, sie, Naddel, 
sei — die »Intermezzo-Ehefrau Verona Feldbusch« 
abstechend — »unkompliziert, unvoreingenommen, 
temperamentvoll, schlagfertig, witzig. Ein Mensch, 
der gerne lacht«; max-Boß J.-E. Peters’ Begründung, 
Verona obsiege versus die »Halbsudanesin« (Bild), 
jedoch klang komplexer: »Verona ist eine moderne 
Frau, die ihre Karriere selbst erarbeitet hat. Sie ist im 
TV erfolgreich und war es als Sängerin, sie dreht Filme 
fürs Kino und Spots für die Werbung. Kein Tag, an 
dem uns ihr Lächeln nicht verzaubern würde.« 

Lachen hie, Lächeln da. Und mehr: »Verona hat 
etwas geschafft, was keiner anderen gelungen ist: Sie 
ist einzigartig im deutschen Showbusiness«, unver- 
wechselbar, nicht austauschbar, »nicht wegzuden- 
ken« (Heribert Faßbender), »ein Gesamtkunstwerk«, 
ein Fanfarenstoß und wagnerianischer Nothungam- 
boßhammerschlag, »ein echter Star«, Inbegriff des 
Nichtsekundären, Nichtmythischen, des Authenti- 
schen, Natürlichen, Unverkünstelten, echt i.S. wirk- 
lich und wahrhaftig. »Kurz gesagt: Verona ist das 
Original, nicht der Versuch einer Kopie.« (Peters) 

Verona Feldbusch weist mithin das seit Bau- 
drillard und der allgemeinen Postmoderne resp. Fun- 
und Identitätstheorie kurrente seltsame Simulakrum- 
gefasel, wonach alles und jeder die Kopie eines Ori- 
ginals darstelle, das nicht existiere, in die Schranken; 
bzw. kümmert sich 'nen feuchten Kehricht drum und 
startet, werbend für ihren Kalender 2000 und den 
Kinofilm Meine polnische Jungfrau (soso), auf den 
Comedygenossen Harald Schmidt »die Schmatz-At- 
tacke« (Bild, 8.10.1999) — der Musenkuß zwischen 
Groß und Doof —, gurkt rüber zu R. Beckmann, zeigt 
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schnell modern weiblich Schwäche (»Die Moderatorin 
hat eine schmerzhafte Mittelohrentzündung«, mel- 
dete die B.Z. am 7.10.1999), dreht sofort hinterher 
einen nächsten Werbespot zugunsten Veronas ge- 
heimen Tagebuchs, das pünktlich zum Buchmesse- 
beginn ab 12.10.1999 via Bild die Republik von oben 
bis unten, klassenüber- und -ergreifend erschüttert; 
flankiert durch L.A.-produzierte Hot shots, die unsre 
freche feministische Geschlechtsdiskurserwägung 
aber regelrecht steinalt aussehen lassen. 

Ach was, kein Stein blieb und bleibt da liegen, wo 
Verona hin- und auftritt. Ob sie die Verhältnisse, die 
versteinerten, zum Tanzen bringt? 

Augenscheinlich. »Pep, Power und peep!« kon- 
statierte am 21.10.1999 die Fachzeitschrift auf einen 
Blick, »sie ulkte sich in unsere Herzen, herrlich blöd, 
erfrischend anders«, vornehmlich und vorderhand ja 
vor allem »schön blöd« (Jürgen Bräunlein), schön und 
blöd und auf einen Blick eine Augenweide, die Sexus 
und Sensus pour Humor vereint, als hätten Sprache, 
das Medium des Geistes, und Körper nie sich getrennt 
— was zumindest und unabweisbar für die »erotisch- 
ste Grammatik-Diva« (auf einen Blick) gilt. 
Grammatik-Diva — kein Derridaist wagte es, einen 
ähnlich disparaten Terminus zu bilden. Der Boulevard 
wirkt heute erkenntniskräftiger denn jede Arbeit des 
Begriffs. »Das Unternehmen Verona Feldbusch — dar- 
an ist kein Zweifel — boomt«, eruierte Bild (21.10. 
1999) und zitierte den erschütternd entwaffnenden 
Tagebucheintrag: »Manchmal komm’ ich mir vor wie 
ein Pandabär im Zoo. Wenn du ihm ein Nüßchen an 
den Kopf wirfst, macht er lustige Sachen. Wenn ich 
bei einem Fototermin nur ein Mätzchen mehr mache, 
drehen alle durch.« (V. Feldb.) 

Wahn und Wahnsinn — der Blick hinter die Kulis- 
sen des Gewerbes, die Wahrheit dieser Welt: Selten 
verdankte Deutschland einer Frau ähnliches. Selbst 
die FAZ, die »Zeitung für Deutschland«, veronalte 
zuletzt. Am 22.10.1999 publizierte sie den Fragebo- 
gen, den Bertolt Brecht gerne zusammen mit Marcel 
Proust ausgefüllt hätte; Feldbuschs liebster Roman- 
held u.a.: »Verona aus Veronas Welt«, ihr Lieblings- 
komponist: »Nicht Dieter Bohlen!!«, ihre gegenwär- 
tige Geistesverfassung: »Nicht definierbar.« 

Nicht definierbar dünkt manchen Frau Feldbusch in- 
mitten der ideologischen Nebelwerferei und des Pop- 
plitschplatsches. Sechs Millionen Bürger sehen am 
1.11.1999 Verona Feldbusch ungeschminkt (RTL), 
Tausende High-Society-Kerle wissen: »Darf auf keiner 


Party fehlen: Verona Feldbusch« (Bild, 25.10.1999), 
»Schröder trifft Verona ...«, das »Grammatik-Genie«, 
die »Lichtgestalt« (BamS, 24.10.1999) wird Autorin 
(Kochen mit dem Blubb — Mein erstes Spinat- 
kochbuch, München 1999) — das alles spricht eine 
deutliche, eine neue, eine simultan konfus kulturrevo- 
lutionäre und nationalkulturelle Sprache — »Verona- 
Feldbusch-Deutsch« (Focus 42/1999). 

Verona Feldbusch »gilt mittlerweile selbst am 
schwierigen Samstagabend als TV-Quotenbringerin«, 
»und die vermeintliche Dummheit der 29jährigen 
[sic!] entpuppt sich als clevere Masche. Fragt sich 
nur, wer sie sich ausgedacht hat.« Alain behauptet: 
»Verona hat keine Berater. Sie ist eine Selfmade- 
Frau.« Das förderlich beigesprungene Fachblatt max 
zweifelt weiter: »Der Zuschauer rätselt: Wie dumm ist 
Verona wirklich? Solange der Zuschauer das nicht 
genau weiß, wird er immer wieder gierig einschalten. 
Selten war ein Image so wertvoll wie heute.« 

Ja. 

Und entschieden nein. 

Wer dem Schein verfällt, das »Image« als bare 
Münze ansieht, hält die Fassade, hält die Hüllen für 
den Kern. »Ich denke, die Leute werden schon darauf 
kommen, wie ich bin!« spricht Verona knappe Bände, 
lächelt wieder mal äußerst patent und eine Spur hin- 
terfotzig und drapiert sich in beredtes Schweigen. »Je 
lauter ich bin, desto weniger muß ich sagen.« Darin 
ist Tiefe, Tiefsinn auch. 

Hat sie die Medien verstanden? Decouvriert sie 
deren Teufelswerk? »Ich bin seit über einem Jahr solo. 
Mein Management hat gesagt, ich soll das so sagen.« 
Was denkt wer hinter dem »Gesicht« (»Face sells«, 
meint Armin Aschenheuer!)? 

»5o jemand«, verzagte die Neue Revue, »kann 
irgendwie gar nicht so dumm sein.« Der »unaufhaltsa- 
me Aufstieg des Multitalents« müsse Gründe haben. 
»Erst lachte ganz Deutschland über sie, jetzt lacht 
Verona Feldbusch zurück«, schloß die Betrachtung. 

Hier nähern wir uns dem Geheimnis nun an; 
da dürfte der Schlüssel des Schlosses liegen, das 
knackend sich und die Tür öffnet zu Veronas und der 
vergnügungssüchtigen Welt Schlafgemach der Ver- 
nunft: im Lachen und im das Lachen erzeugenden ge- 
nuinen Witz (seinen Techniken) sowie Humor - als, so 
der Sachverständige Robert »Schnuffi« Gernhardt, 
Lebens-»Haltung«. 

Was der Witz leistet, ist der frivole Verlust des- 
sen, was uns das bürgerliche Ich aufzubürden gedenkt 
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qua Kulturleistung: Zu »funktionieren«, das bedeutet 
Triebverzicht, falsche Einhausung, verlogene Hei- 
meligkeit in Verhältnissen, über die das Ich nicht zu 
gebieten vermag. Autonomie, der Aufklärung höch- 
stes Ziel, verkommt zur Unterwerfung unter Moral- 
vorstellungen, die der Reproduktion des schlechten 
Bestehenden dienen. »Diese Bürde ist das eigene Ich 
in seiner Beschränkung«, präzisierte der Heidelber- 
ger Professor Kuno Fischer (Über den Witz, 1889). 
»Wir sind im ästhetischen Sinne frei, wenn wir in der 
bloßen Betrachtung der Dinge uns selbst in diesem 
beschränkten Sinne loswerden.« 

Leinen los! lautete Veronas Weltsinnspruch seit 
Frühherbst 1996. Dazumal brach sie auf in Gefilde, die 
vorher kein Mensch erreicht hatte. Sie verwitzelte sich, 
um ihrer selbst gewahr zu werden, damit ihr deuchte, 
»als ob die engen Wände unseres Daseins«, konkret: 
der Bohlen-Villa, »zusammensinken«. Das Komische, 
dem Kuno Fischer derart humanitär-emanzipatorische 
Qualitäten zuschreibt, steht ein für Befreiung: »Nicht 
mehr werden wir von der Vorstellung des Objekts 
ganz beherrscht und überwältigt, sondern wir beherr- 
schen und bemeistern sie vollkommen«, im »höch- 
sten Selbstgefühl«. 

Witz und Wonne: Die kleine Person findet ihren 
Nukleus. Sie weiß, was sie will. Sie will, was sie weiß. 
Sie weiß: Was witzig ist, kommt an. Sie ist vorne dran. 

Da List und Last der Unvernunft, die sie ehedem 
in die Arme des Megastars Bohlen trieben, überwun- 
den sind, leuchtet die frohe Freiheit des selbstbe- 
stimmten Lebens unter den »heißen« (Neue Revue) 
Strahlen der Kameras: »In diesem heiteren Lichte wer- 
den die Gegenstände [Korsage, Kostüme, Kothurne] 
ganz erhellt und mit voller ästhetischer Deutlichkeit 
erkannt. Je deutlicher sie erscheinen, um SO heller 
sind sie erleuchtet, um so wolkenloser und heiterer ıst 
die Betrachtung.« (Fischer) 

Der Witz. Die Komik. Religion vertröstet, Komik 
tröstet, wäre zu behaupten. Je nun, die Witztheorie, 
die aufzumarschieren hic et nunc sich bereit erklärt, 
sieht's etwas differenzierter (zurück zu Fischer): »Je 
freier die Objekte werden, je reicher und mannigfa- 
cher sich das individuelle Leben entfaltet, um so mehr 
ist es auch von innen und außen jenen Hemmungen 
unterworfen, die es verunstalten und entstellen.« 

Das WAR Veronas Plan nie: sich zu entstellen und 
zu unterwerfen. Frei mochte sie sein, frei und »flei- 
Big« (Neue Revue) wie der Mäusebussard, der sein 
lotterlagerhaftes Nest gebaut zwischen Reuth und 
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Neuendettelsau. Unterwerfung, wußte sie, ja: wußte 
sie, damit habe es ein Ende. Daher werde sie ab sofort 
an einer innovativen Witzlebensstrategie arbeiten. Sie 
müsse ihre Urteilskraft zurückgewinnen. Und die Be- 
fähigung, die Welt richtig — und nimmermehr lügne- 
risch — zu taxieren, die gewähre die Witzproduktion. 

Verona macht sich das Medium Fernsehen gefü- 
gig, indem sie ihr Publikum als Katalysator des ei- 
genen Vergnügungsbedürfnisses benutzt. Scheinbar 
spottet die Claque über Feldbuschs Mißgeschicke und 
verbale Tolpatschigkeit, allein, sie kehrt ihr Inneres 
nach außen und schützt es just in jenem Moment vor 
den Anfechtungen des Lebens. 

Diese Kompensationsleistung gründet — laut 
Freud, selbst ein Lacher und Witzesammler vor dem 
Herrn - in einer der Traumarbeit verwandten Technik. 
»Die interessanten Vorgänge der Verdichtung mit 
Ersatzbildung, die wir als Kern der Technik des Wort- 
witzes erkannt haben, wiesen uns auf die Traumbil- 
dung hin«, resümiert er, »in deren Mechanismus die 
nämlichen psychischen Vorgänge aufgedeckt worden 
sind. Eben dahin weisen auch die Techniken des Ge- 
dankenwitzes, die Verschiebung, die Denkfehler, der 
Widersinn, die indirekte Darstellung, die Darstellung 
durchs Gegenteil, die samt und sonders in der Technik 
der Traumarbeit wiederkehren.« 

»Ein Traum wurde wahr«, sagt Verona über ihre 
Karriere, die trotz aller frühkindlichen Disposition zum 
Erfolg und trotz aller jugendlichen Anstrengungen 
erst in den späten Zwanzigern richtig steil begann. 
Solche Reifung können wir nun gespiegelt und von 
Verona persönlich ausgestellt, ja interpretiert sehen 
dort, wo sie dem Witze frönt. Sie setzt sich und ihre 
Gäste bei Veronas Welt, einer Metapher für »Vero- 
nas Leben«, auf die Couch und einem Sprudel und 
Strudel von Gedankenwitzen, komischen Denkfeh- 
lern, Sprachirritationen, semantischen Kontaminatio- 
nen, grammatikalischen Insuffizienzen, Anspielungen, 
d.i. Freuds »indirekte Darstellung« (Verschiebung 
usw.), Paradoxien und Widersinnigkeiten aus. Zu den 
zentralen Elementen der »Witzarbeit« (und vor der 
Kamera zu stehen, bedeutet: zu arbeiten) zählt Freud 
das Spielerische, die Kontrastierung und die verbale 
Sparsamkeit. Der hier gefestigte Humor und das ritua- 
lisierte Lachen über schlechthin alles (vor allem natür- 
lich sog. sexuelle Lemmata) bezeugen indes ebenso- 

sehr ein Unwohlsein angesichts der kulturell gefor- 
derten Verzichtleistungen (vgl. Freuds schwärzeste 
Spätschrift Das Unbehagen in der Kultur, 1930). 


Merkwürdigerweise schießen da bei aller ja vornehm- 
lich qua peep! angekurbelten sexuellen Konnotation 
des Gesellschaftslebens die Tendenzen der Freiheit 
mit jenen der Verdrängung und Entsagung zusam- 
men, und nicht umsonst kreierten die beiden Signal- 
figuren des Jahres 1998, Schlagertröte Guildo Horn 
und Verona, ein erhebliches Expertengespräch über 
Lustanforderungen, erotische Ökonomie und die Sehn- 
sucht nach »wahrer Liebe« (Pro 7). Auf dem roten 
peep!-Samtstuhl, der einem reizvoll geöffneten Blu- 
menkelch nachempfunden ist (Vaginasymbol?), ge- 
stand Horn, seinen »Schniedel« wie einen »Merce- 
desstern« vor sich her zu tragen, wenn er in die Sauna 
gehe. Diese (sprachliche) Geste signalisiert Macht, 
Einfluß, Imperiales (als wolle er die ganze Welt usw.), 
um jedoch zurückgenommen zu werden und zu mün- 
den ins Credo von der behutsamen Liebesbekundung. 
»Ich küsse ganz gerne«, erklärte Horn, »und heftiges 
Streicheln« möge er — wie es die Frauenbewegung 
um 68 herum als durch Marcuse inspiriertes antiphal- 
lozentristisches Begehren gefordert hatte. Erschüt- 
ternd indes sein abschließendes Geständnis: »Ich bin 
postsexuell, ich hab’ die Sexualität im Moment abge- 
schlossen« - an dieser Stelle lachte niemand mehr. 
Horns Beichte offenbarte die verquere, verkorkste La- 
ge der postpostmodernen Fixierung der »Geschlech- 
terrollen« auf Androgynität, eine »schlechte Utopie« 
(Katharina Rutschky in: taz, 8.3.1999), die jede »se- 
xuelle Differenz« (K. Rutschky) »einebnet« (J. Haber- 
mas). »Wer diese Differenz abschaffen, irgendwann 
nivellieren will, rennt mit dem Kopf gegen die Wand 
und kann nur verlieren.« (dies.) 

Gegen die Wand gerannt sind heute viele. Sie 
versuchen sich aufzurichten an ihren Idolen Horn und 
Feldbusch, verkennen aber, daß jene den Rummel um 
die »Sexualität« (Pfarrer Sommerauer) unterlaufen. 
Die Verwirrung wächst. Und die Enttäuschung ist de- 
ren Grundlage. Enttäuscht wurde Verona von Dieter, 
Horn macht aus seiner Kapitulation vor dem Sexus 
keinen Hehl (»Mutti ist die wichtigste Frau in meinem 
Leben«). Die Kultur der Freizügigkeit hat obsiegt und 
fordert ihre Opfer. Diese Opfer sind zugleich die He- 
roen der zeitgenössischen Kultur. Das Kainszeichen 
der Zeit ist das Dilemma. 

Das Dilemma erträglich zu gestalten, dazu dienen 
der Witz und das vertraute Gespräch. »Die Moderato- 
rin und der Schlagersänger sind auf einer Wellenlän- 
ge«, eröffnete Das Neue Blatt (11.3.1998). Stirn an 
Stirn lachen sie, feixen sie, flirten sie, ohne die Gren- 


zen der Scham zu verletzen. Nicht der allzu leicht 
konstatierbare Gleichklang ihrer Sendung und seines 
Globalhits (Birmingham), nicht die Synchronität ihres 
Sujets (»Liebe«) mit seinem Thema (Liebhaben) gibt 
den Ausschlag, sondern beider Einsicht in eine Welt, 
deren sexuelle Besessenheit dem autonomen Subjekt 
lästig dünkt. »Fehlt dir im Moment Sex? Hast du 
keine Zeit oder was?« fragte Horn (Stern 11/1998). 
Verona antwortete: »Ich habe halt im Moment keinen 
Freund, und den Briefträger habe ich auch noch nicht 
vergewaltigt. Insofern habe ich keinen Sex, aber er 
fehlt mir auch nicht.« 

Sich über den Zeitgeist lustig zu machen, ist die 
lachende Verona angetreten. Dabei »sind Witze Ag- 
gressionen, oft Aggressionen mit erotischer Beimi- 
schung« (Peter Gay). Verona hält es kaum mehr aus, 
und verarbeitet hat sie den Zusammenstoß mit Boh- 
len noch immer nicht zur Gänze. Ihr Gewitzel »schöpft 
somit Lust aus einer durch das Hindernis unzulänglich 
gewordenen Lustquelle« (Freud), richtet sich gegen 
die eigene Prüderie und entlastet die Person von den 
Ansprüchen, stets up to date, on sex zu sein. 

Gegenüber den Machern des Schlafzimmer- 
reports Deutschland (RTL, 30.12.1998) erklärte 
Verona, wann überhaupt die Bedingungen erfüllt sei- 
en, im Bett mit Verona (Bild, selber Tag) landen zu 
können. »Man muß alle Sachen mit dem Partner, dem 
man vertraut, einfach ausprobieren«, laute das Selig- 
keit befördernde Rezept. Warm, im T-Shirt oder Pyja- 
ma schlafe sie, nie nackt, der Kerl trägt statt »String- 
Tangas« »immer Boxershorts«, und »ein Abenteuer 
für eine Nacht« sei nicht gewünscht, denn »es ist 
wichtig, daß man jemanden liebt.« »Charme und Hu- 
mor« finde sie »erotisch«, die primären Geschlechts- 
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merkmale spielen offenbar keine Rolle. Meist dient ihr 
die Schlafstatt indes für die uns aus ihrer Kindheit und 
Jugend bekannte Suche nach Geborgenheit, nach dem 
Sein-bei-sich: »Man putzt sich die Zähne, die Haare 
stehen in alle Richtungen ab, man ist abgeschminkt, 
schmeißt sich ins Bett und zieht die Decke über den 
Kopf.« 

Erfüllung und Unbehagen: In diesem prekären 
Spannungsfeld müssen wir Veronas Witzarbeit ansie- 
deln. Seit Freud gilt, »daß der tendenziöse Witz ein 
Mittel abgibt, den Verzicht rückgängig zu machen, das 
Verlorene wiederzugewinnen«, sei’s die verdruckste 
Obszönität, sei’s die umfängliche Liebe. »Einschrän- 
kungen umgehen und unzugänglich gewordene Lust- 
quellen eröffnen« solle der Witz. Nach K. Fischer hebt 
er, weit positiver gedeutet, erlittene Demütigungen 
auf. Er fördert die Respektlosigkeit, stärkt das Ich. 
Ihm »fehlt das Organ der Ehrfurcht«, seine Wirkung 
könne »das Selbstgefühl erweitern und wolkenlos 
machen.« 

Wie macht er das? 

Der Klangwitz »vereinigt« das Disparate »bloß 
durch den Gleichklang der Worte«. »'n Witz? Kann 
ich nicht!« stapelt Verona auf ihrer CD peep! Die 
besten Sprüche (Karussell/Spectrum, VÖ: 26.8. 
1998, Prog.art »Comedy«, unterstützt v. HÖRZU) tief, 
einem Tonträger (TV-Werbung: »Kleine Fehler, großer 
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Charme: Verona pur«), welcher die bei Sprechplatten 
übliche Spielzeit (75 Minuten) mit 39:56 Minuten 
kaum ganz erreicht. Man fragt sich nicht, warum. Die 
vielen versammelten Outtakes und »A-, B-, C-Mode- 
rationen« (Feldbusch) kreieren, angefeuert durch den 
peep!-Titeltrack Misirlou (Wise/Leeds/Rusell), eine 
einerseits loopartige Endlosschleife von Stolperern und 
Artikulationsfehlschlägen, andererseits eine »herbst- 
melancholische Stimmung« (Feldbusch, Track 1), die 
uns an den tieferen Sinn des Komischen erinnert. 

Räuspernd steht Verona vor unserem inneren Ohr. 
Verzweifelt registriert sie, daß ihr Publikum bei Ver- 
sprechern der Gäste falsch geeicht ist: »Bei dir lachen 
die gar nicht.« Stets bedroht sie der Perfektibilitäts- 
anspruch des Fernsehens. »Ich hab’ die Wahnsinns- 
moderation überstanden«, atmet sie auf und fordert: 
»Keine Verbesserung, sonst dauert das zu lange hier.« 

»Mein Publikum lacht, ich weiß nicht, wieso« — 
über Carlo von Tiedemanns Ausführungen zu seiner 
»Hieb- und Stichzeit«? Über die Sentenz »Lieber 
schwul als Dieter Bohlen« (Rosenstolz)? 

Nein. Sondern darüber, wie Verona Sätze abbre- 
chen und kollabieren läßt, wie sie schnalzt und seufzt 
(sog. Geräuschwitz), wie sie, situationskomisch, Dis- 
kursregeln suspendiert und den Talkpartnern ver- 
suchsweise Stellungnahmen entlockt, die deren Leben 
(»Ich hab in deiner Biographie gelesen [...]«) als 
eitel und leer enthüllen, während sie durch beredtes 
Verschweigen das eigene Dasein versiert verdeckt. 

Der Klang an sich dominiert Veronas Witzproduk- 
tion im Dienste der Bewußtwerdung des Unbewuß- 
ten, vergleichbar allein der Arno Schmidtschen Etym- 
theorie und -praxis. Aus »Intimschmuck« wird »Intim- 
schmutz«, aus der Entblößung die Paradoxie (»Ich 
selber war noch nie in einem Bordell«), aus dem Be- 
kenntnis der höhere Nonsens des anti-akuten gender- 
Gedönses (»Meine persönliche Linie war schon immer 
figurbetont, aber ich denke, daß die meisten Frauen 
ein Problem damit haben, die einen selbstbewußten 
Beruf haben und auch Erfolg haben, figurbetont auf- 
zutreten«), aus dem Kompliment die subtile Verhöh- 
nung (»Da gehört schon einiges dazu, dich rotohrig 

zu bekommen«), aus dem Lapsus die geniale Umwer- 
tung der Bedeutung (»Da lohnt es sich auch, ab und 
zu einen Blick in die NEUE REVUE zu schmeißen«). 

Verona klimpert virtuos auf der Klaviatur der Sub- 
version des Versagens. Das scheinbar unwillentliche 
Sprachspiel initiiert sie ohne Teleprompter und dop- 
pelten Boden. Ihr Risiko wird belohnt. »Es ist schon 


wieder Zeit für ein bißchen Pause - jetzt geht gar 
nichts mehr«, demontiert sie sich selbst, um die Un- 
bedarftheit zur Kunstform zu erheben, zur i.S.K. Fi- 
schers elaborierten Expression elementarmenschlicher 
Natur. »Das Geheimnis von Veronas Redekunst« (CD- 
Kommentator Bertram Hiese) entschlüsselt nicht, wer 
auf der Dativ-Akkusativ-Rotation oder der Numerus- 
Verwechslung insistiert (»In den Moment«, »Wenn’s 
Ihnen gefallen haben, dann schalten Sie wieder ein, 
wenn es wieder heißt: peep!«); eher bringt uns wei- 
ter ihre aphoristische Begabung, die etliche Mittel der 
Karikatur reaktualisiert (»Mein Mund muß erst mal 
wach werden« als Beispiel für Anthrophomorphisie- 
rung), oder ihr artistisches Stottern (»was auch knall- 
harte Bababiker«). 

Kindlichkeit tritt in den Stand der Weltkenntnis. 
Treffend schreibt Stefan Tilch (Das Verona Feld- 
busch Kultbuch - Eine Liebeserklärung, Düssel- 
dorf/München 1998): »Verona geht stets unbescha- 
det, ja gestählt aus allen Angriffen hervor. Witze, das 
weiß sie genau, vergrößern nur ihre Popularität und 
geben ihr zudem beständig Gelegenheit, eine wun- 
derbare Charaktereigenschaft zu demonstrieren: die 
Fähigkeit zur Selbstironie, die Freude daran, über sich 
selbst zu lachen.« Während Tilch vornehmlich den 
»Verona-Witz als solchen«, den von Knallangweilern 
wie Oliver Kalkofe ersonnenen Jokus meint, streichen 
wir jene geistige Haltung heraus, die das delphische 
»Erkenne dich selbst!« und die Flexibilität, ja Ge- 
schmeidigkeit gegenüber dem eigenen Bild (»Ich kann 
gut über mich selbst lachen«, »Ich habe mich nie ge- 
rechtfertigt, was meine Doofheit betrifft«) offenbart. 

Die Triebfedern des Feldbuschschen Sprachschaf- 
fens sind Befreiung und Läuterung, Rückkehr zur Na- 
tur, Protest und Passion, durchaus zwieschlächtig wie 
der Witz selbst, nämlich »Rebellion und Resignation« 
(Freud). »Schlagfertige Urteile«, solche des Humors 
als »spielendes Erkenntnisurteil« (Fischer), »fordern 
die Naturgabe der Intelligenz, die dem Witz überall 
zugrunde liegt und am reinsten und ergötzlichsten 
sich da zeigt, wo sie naiv ist.« Schiller bemerkte die 
Nähe zwischen Naivität und Humanität, Nietzsche 
folgte ihm, feierte die »Freude am Unsinn. Das Um- 
werfen der Erfahrung ins Gegenteil, des Zweckmä- 
Bigen ins Zwecklose«; ja, er erwies dem spätmoder- 
nen Menschen seine Reverenz, da er ihn das ängst- 
liche, »zusammengekrümmte Tier« nannte, welches 
»schnellt empor, entfaltet sich weit, — wenn der 
Mensch lacht.« 


»Der Schönheit heiliges Gelächter ist es«, die, 
»Hanswürste Gottes« und Affenschande hin oder her, 
»zur transzendentalen Höhe des höchsten Blödsinns 
und der aristophanischen Welt-Verspottung« ge- 
reicht, ganz klar der Kantschen Einsicht folgend, das 
Lachen sei »ein Affekt aus der plötzlichen Verwand- 
lung einer gespannten Erwartung in nichts« (Kritik 
der Urteilskraft, $ 54), vulgo den Tod. 

Als der tödlichen Mechanik des Maschinensy- 
stems identisch schien hinwieder dem Lebensphiloso- 
phen Henri Bergson die Komik (Das Lachen, 1900), 
mithin nicht Rückgewinnung der Anmut, sondern Ver- 
wandlung von Natur in »Empfindungslosigkeit«, die 
»Anästhesie des Herzens« und den »Automatismus 
der Zerstreutheit« zementierend. 

Wäre demzufolge der Witz »das Epigramm auf 
den Tod eines Gefühls« (Nietzsche)? Und die abge- 
stumpfte Masse bestätigt zuletzt die aufziehende Bar- 
barei der Herrschaft der allzeit gutgelaunten Lach- 
kartoffelsäcke? »Das Kollektiv der Lacher parodiert 
die Menschheit« (Horkheimer/ Adorno: Dialektik der 
Aufklärung)? Und vertagt die soziale Revolution? 
Und »das Lachen sei Anzeichen von Schwäche« 
(Charles Baudelaire: Vom Wesen des Lachens, in: 
Sämtliche Werke Bd. 1, München /Wien 1977), von 
»Ich-Schwäche« (Adorno, Freud)? Etwas gar »Licht- 
feindliches« (Baudelaire), Kunde von der Ankunft des 
Fürsten der nahenden Finsternis? 

Da weiß ich jetzt auch nicht weiter. Zumal das 
Lachen »zugleich Anzeichen einer unendlichen Größe 
und eines unendlichen Elends ist.« (Baudelaire) 

Bzw. gefiele mir die Wendung schon am meisten, 
daß Verona die letzten Dinge ins Lot rückt. Sonst hau- 
en ja x Seiten Interpretation nicht mehr hin. Die müß- 
ten ja glatt weggestrichen werden. 

Gott lacht allerdings nie. Mit ihm schmollt »der 
Weise kat'exochen, das fleischgewordene Wort.« 
(Baudelaire) 

Nix als Rippen. 55 Kilo Geistesblitz und Taillen- 
Spitz auf 60 cm dagegen wirft Verona in die Waag- 
Schale der Göttergunst. 1,78 m ragt die Spottlust. 
Schlanke 90 Hüften-cm winden sich wie spitze Worte 
fein ums löckend Weib. Braune Augen zeigen Spott- 
lust. Gleißend weiße Zähne blecken angriffslustig 
(morgens aronal, abends elmex; vgl. max — dort fäl- 
Schlicherweise »morgens Elmex, abends Aronal«). 
Funken sprüht der Witz. Prometha versucht sie alle! 

»Da das Komische etwas Verwerfliches und teuf- 
lischen Ursprungs ist« (Baudelaire), ist es beim Teu- 
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felsweib, das uns der Erlösung näherbringt, gut auf- 
gehoben. Dieser geschundene, getretene, gefallene 
schwarzhaarige Engel ängstigt sich nicht angesichts 
des diabolischen Gegickers aus dem Hades der TV- 
Hunde und -zerberi. Sein satanischer Zorn auf die 
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Unvollkommenheit der Welt löst sich im Streben nach 


der reinsten Freiheit. Das Komische als »einer der 
zahlreichen Kerne des symbolischen Apfels« führt ex 
negativo back to paradise. Nur wann, bleibt unge- 
wiß. Der »pesthauchende[n] Zivilisation« jedenfalls 
opponiert »eine unausrottbare, durch nichts zu dämp- 
fende Heiterkeit« (Baudelaire) — zwanzig Minuten pro 
Tag soll der gesunde Mensch lachen, der Deutsche 
tut's nur sechs, Veronas südliches Blut mag ihm Mah- 
nung und Ansporn sein —, und das laute, ja lauthal- 
sige Lachparadenlachen läßt uns, Verona folgend, die 
Inkongruenz von Wunschbegehren und Leben leichter 
ertragen (so ähnlich Odo Marquard, Joachim Ritter 
und Helmut Plessner; vgl. Luzifer lacht, Leipzig 
1993), auf daß bald, dem Schattenreich den Garaus zu 
machen, wahrlich das »Reich der Freiheit« (Marx) 
anbreche, es wird langsam Zeit. 

An der Zeit ist Verona Feldbusch. Die Ironie, oft 
die Selbstironie, jene elaborierte und laut Romantik 
die philosophischste »Lebenskunst« (da irrte die He- 
gelsche Kritik der »falschen Unendlichkeit«), sichert 
die Möglichkeit des richtigen Lebens im falschen. Der 
Unendlichkeit, dem Ewigen, eingedenk der Sterblich- 
keit, unter den Rockzipfel zu fassen, gilt dem ironi- 
schen Charakter als Leitlinie. »Das Verkehrte ist nur 
zu erkennen aus dem Richtigen, denn dieses ist, was 
verkehrt wird«, lehrt Kuno Fischer. Sich selbst zur 
Karikatur, zur Parodie zu werden, zeigt »ein Level« 
(Gerhard Polt) der Persönlichkeitsgenese an, das die 
allerwenigsten erreichen. »Die Charakterkarikatur ist 
ein Lebensbild, das [...] ohne den Witz unmöglich 
getroffen und ästhetisch vorgestellt [...] werden 
kann« (Fischer). 

Bei vollem Bewußtsein sich zur Zielscheibe des 
Spottes machen: Es ist der Witz am Witz der Verona 
Feldbusch, die zu guter Letzt die bunte Wiese der Blu- 


men des Guten als Refugium der Mitte (Aristoteles) 
erreicht, den Humor, das den Witz transzendierende 
geistige Sein, das »Affektenbindung überflüssig 
macht« (Freud: Der Humor, 1927). »Der Humor«, 
spricht Freud, »hat [...] etwas Großartiges und Erhe- 
bendes«, etwas Hinaufwuchtendes und Cölestisches, 
reinseinig Coermäßiges »in der« — jede Naddel-Dieter- 
Busch-Triplizität negierend — »siegreich behaupteten 
Unverletzlichkeit des Ichs«, denn »es beharrt dabei, 
daß ihm die Traumen der Außenwelt nicht nahegehen 
können, ja es zeigt, daß sie ihm nur Anlässe zu Lust- 
gewinn sind.« — »Der Humor ist nicht resigniert, er ist 
trotzig, er bedeutet nicht nur den Triumph des Ichs, 
sondern auch den des Lustprinzips.« 

Als durch und durch vergeistigter (vgl. Guildo 
Horn), gereifter, heller und schneller Mensch, als 
bärenstarke Persönlichkeit, mal laut, mal leise, verkör- 
pert Verona Feldbusch das Gute und das Böse in einem 
und in Einer, hebt sie die falsche Moral der bürger- 
lichen Gesellschaft federleicht auf, denen, die geknech- 
tet ihrem »abwesenden Gott« (M. Frank) den »Skla- 
ven« und »Affen« (Nietzsche) marionettengleich vor- 
turnen, zum wimpernblinkenden Lightstern dienend. 

Es ist wie eine Vervollkommnung, eine Einstein- 
sche Krümmung von Zeit und Raum in sich selbst zu- 
rück; wie eine zweite Geburt, wie der Start in ein neu- 
es Leben, das Großes leisten und dem wahre Größe 
zuwachsen wird. »So muß das Ziel« des Witzes, des 
unwillkürlichen und des arrangierten, »zuletzt ein Gip- 
fel sein, den nichts mehr überragt, eine wolkenlose 
Höhe der Betrachtung, die auf die erhabenen Objekte, 
die sie ausgelebt hat, heiter herabblickt. So muß es 
sein nach dem naturgemäßen Gange der mensch- 
lichen Entwicklung.« (Fischer, Kuno) 

Ja, erst im Witz ist die Sache, die Geschichte mit 
Bohlen und dessen rabenverrotteter und verlotterter 
Musiker- und Produzentennullexistenz erledigt und 
gegessen, sind der Schmerz und die wütende Demü- 
tigung getilgt und ausradiert, schießt die Feldbusch, 
als Gefäß des »Wahr-Lachens« (Nietzsche), auf zu 
wahrer Macht und Strahlekraft. La vache qui rit sum. 

»Und wer heute am besten lacht, lacht auch zu- 
letzt.« (Nietzsche) 

Anders gesagt: »Alle machen sich über Verona 
lustig — auch Verona selbst. Aber vor allem lacht sie 
über die, die über sie lachen ...« (die zwei 36/1998) 
So ist's. 

Bzw. so: »Verona ist der Ernst der Welt egal.« 
(TV direkt 24/1998) ‘ 
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in göttlicher Gnade 


Als Otto Mühl im Dezember 1997 dank einer 
Weihnachtsamnestie ein halbes Jahr vor Ablauf seiner 
siebenjährigen Haftstrafe aus dem Gefängnis entlas- 
sen wurde, brach ein wahres Mühl-Fieber in Wien 
aus. Seine Kunstmanagerin Daniele Roussel hatte den 
Band Otto Mühl. Aus dem Gefängnis 1991-1997 
mit allerlei Briefen und Gesprächen herausgegeben 
und damit rechtzeitig die Neugier geweckt. Wiener 
Journalisten reisten ihm an die Algarve nach, wo er 
sein Alter unter den Möglichkeiten einer neuen Mini- 
Kommune verbringen will. Neun Erwachsene und 
zwölf Kinder aus der ehemaligen Elite, ein »ethnoge- 
netisches Biotop« nach seinen Worten, bereiteten ihm 
dort ein neues Nest. Unterdessen wurde für die Wie- 
ner Szene ein Mühl-Revival inszeniert. Selten ist ein 
Strafentlassener von der Gesellschaft mit so offenen 
Armen wiederaufgenommen worden ... 


Im MAK, Museum für angewandte Kunst, stellte 
Peter Noever eilends die Produktion an Gefängnis- 
bildern aus: Otto Mühl 7. Der Katalog wurde gleich 
zweisprachig abgefaßt, um dem erhofften Interesse 
der internationalen Kunstwelt Genüge zu tun. Das 
Museum moderner Kunst wollte auch nicht zurückste- 
hen und wartete mit einer Mühl-Mappe Gefängnis- 
graphik auf. Und natürlich nützte der Kunsthandel 
den Publicity-Schub, um erneut die Masse von Mühl- 
Arbeiten aus dem Gemeinschaftseigentum der ehe- 
maligen Kommune im Markt unterzubringen, die 
schon seit Jahren für die Verwertung bereitstehen. 
Daß freilich auch ein vermeintlich klarer Kopf wie 
Claus Peymann in diese »Mühle« geriet, ist schon 
bemerkenswerter. Vielleicht rächte er sich auch nur 
für den jahrelangen Ärger als Intendant, als »Piefke« 
unter Wienern ewig angefeindet, indem er den frisch 
entlassenen, skandalversprechenden Ex-Aktionisten 
ins Burgtheater holte, also ins Allerheiligste der Me- 
tropole, damit dieser sich seinerseits mit einem »Dra- 
molett« räche, doch der erhoffte Skandal erschöpfte 
sich in der Schwäche des Stücks. Es handelte von 
»Muchl« (nämlich Mühl) und seinen Richtern und 
Staatsanwälten, die (s)einen Antrag auf Straferlaß 
ablehnten. Gelegenheit, die Richter im Rundumschlag 
als perverse Psychopathen darzustellen und einen 
Schwall ordinärsten Wiener Schmähs in der »Burg« 
loszulassen, die ja schon ganz andere, allerdings lite- 
rarisch relevante Provokationen von Bernhard bis Jeli- 
nek ausgehalten hat. Indem er im Stück Muchl, d.h. 
sich selbst zum Sündenbock macht, auf den die Rich- 
ter ihre sexuellen Perversionen projizieren, wälzt er im 
Handstreich seine eigenen Phantasien auf die ande- 
ren ab, verwandelt sich selbst zum Unschuldslamm. 
Peymann jedoch sieht in Mühls Schriften »ein Doku- 
ment, vergleichbar mit Egon Schieles Läuterungspro- 
zeß«, in mehrfacher Hinsicht ein schräger Vergleich, 
nicht zuletzt, weil sich der Verdacht auf Kinderschän- 
dung bei Schiele als unbegründet erwies. 

Reihenweise gingen und gehen die Leute Mühls 
Selbststilisierung als neuer Schiele auf den Leim, als 
reinkarnierter Wilhelm Reich der Kunst, als wiederer- 
standener de Sade, kurzum: als Märtyerer der Kunst 
der 90er. Diese glaubt, das Dauerthema Körper neu 
entdeckt zu haben und meint, sich für einen Künstler 
interessieren und engagieren zu müssen, der sich im 
stetigen Konkurrenzkampf der Wiener Kunstheroen 
selbst zur Ikone stilisiert. Die Haftzeit verkauft er als 
Turbo-Erleuchtung, und auf die Frage Peter Noevers 


Ich schwimme in göttlicher Gnade 


»Empfindest Du Dich als Heiliger?«, antwortet 
Mühl mit jenem Ernst, den er je nach Zuhörerreaktion 
flugs als Ironie umzudeklarieren wüßte: »Noch nicht. 
Aber ich bin durch mein sechseinhalbjähriges 
Martyrium in den Kerkern der Republik schon in 
bedenkliche Nähe eines Heiligen gerückt. Jetzt 
weiß ich genau, was ich will. (...) Meine Vorstel- 
lungskraft hat göttliche Dimensionen bekommen, 
ich sehe sozusagen in den Himmel, ich schwimme 
in göttlicher Gnade.« 

Wer mit diesem Schmock jetzt noch sympathi- 
siert, verhält sich wie jemand, der nach der Auflösung 
der Deutschen Diktatorischen Republik noch senti- 
mentales Mitgefühl mit Erich Honecker aufbrachte 
oder gar erstmals entdeckte. Wie dieser war auch 
Mühl ein alternder Feudalherr, dem die Untertanen ei- 
nerseits davonliefen, den sie andererseits nicht mehr 
duldeten. Bei beiden war es eine neue, junge Genera- 
tion, die den Umsturz herbeiführte. Sie akzeptierten 
als Führerfigur nicht länger einen gewissenlosen Po- 
tentaten, der Menschen wie Material behandelte und 
das auch noch offen deklarierte. Das alles lag sogar 
1977 schon mehr oder minder offen zutage — wer Be- 
scheid wissen wollte, brauchte nur den Spiegel zu 
lesen. 

Doch während die oft genug blauäugige und 
daher betriebsblinde Sympathie mit dem »real existie- 
renden Sozialismus« nach dem Exitus der DDR bei der 
Linken rasch dahinschwand, hat Mühl jetzt erst recht 
bei allen staatskritischen, liberalen, experimentier- 
freudigen Leuten, bei ehemaligen 68ern, Leuten, die 
in Kommunen lebten oder noch leben, solchen, die 
die Sehnsucht nach einem anderen Leben noch nicht 
aufgegeben haben, einen Bonus — und dies ganz zu 
Unrecht! Stellvertretend für diese unberechtigte Ver- 
ehrung mag der französische Philosophiegeschichtler 
Michel Onfray zitiert werden, der zu den Gefängnis- 
briefen ein pathetisches Vorwort schrieb, das vor 
Legenden und Unrichtigkeiten nur so strotzt. Hier ist 
jemand voll aufgelaufen! Mühl in eine Reihe mit 
de Sade und Oscar Wilde zu stellen, bedürfte schon 
treffenderer Begründungen als der banalen Paral- 
lelität der »Künstler im Gefängnis«: »Denn es darf 
nicht vergessen werden, daß Otto Mühl von 1991 
bis 1997 mehr als zweitausendfünfhundert Tage ın 
österreichischen Gefängnissen verbrachte, weil er 
sexuelle Beziehungen mit jungen Mädchen der 
Kommune unterhielt.« Daß diese Mädchen minder- 
jährig waren, daß sie dazu gezwungen wurden, wie- 
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weit körperliche Gewalt angewandt wurde, ist ihm 
kein Thema, denn es geschah ja, so Onfray, »im Rah- 
men einer künstlerischen, ethischen und politi- 
schen Gemeinschaft, in der alles geteilt wurde, 
auch die Sexualität.« Wenn Mühl zu Recht verurteilt 
wurde, und daran kann kein Zweifel bestehen, dann 
ist solch ein fiktiver Freispruch geistige Mittäterschaft, 
Monsieur Onfray! Haben vielleicht in einer alternati- 
ven Gemeinschaft Kinder und Jugendliche kein Recht 
auf eine eigene sexuelle Entfaltung, unbehelligt von 
den Erwachsenen? Dann müßten wir künftig bitte auf 
jeglichen derartigen Utopismus verzichten, denn eine 
wie immer geartete akzeptable Sexualität kann nur in 
Freiheit und Freiwilligkeit existieren! Wie jedermann 
heute weiß, gelten diese Prinzipien selbst in den »här- 
testen« S/M-Beziehungen. 

Damit in irgendeiner ferneren Zukunft wieder 
experimentelle Formen des Zusammenlebens möglich 
sein können, ohne die Kontamination durch die Alt- 
last Mühl und die Wiederholung unerträglicher Fehl- 
entwicklung, ist es jetzt erst einmal notwendig, die 
unheilvolle Allianz von Legendenbildung und Lüge, 
von Romantisierung und Reibach zu zerstören und mit 
folgenden Mühl-Legenden endlich aufzuräumen: 


Legende Nr. 1: 
Mühl, Märtyrer der Kunst 


Der eigentliche Grund seiner Verurteilung wird 
von den Sympathisanten immer irgendwie nebulos 
umschrieben: »Das Landesgericht Eisenstadt verur- 
teilt Otto Mühl zu sieben Jahren Haft wegen straf- 
barer Handlungen gegen die Sittlichkeit und das 
Suchtgiftgesetz«, steht sachlich unrichtig z.B. in der 
Biographie des MAK-Kataloges und der Gefängnis- 
Briefe. Dafür werden umso ausführlicher alle Gebre- 
chen des über 70-jährigen aufgelistet - und natürlich 
dem Gefängnis zugeschrieben: grüner Star, Arterien- 
verkalkung, beginnender Parkinson ... Da bekommt 
der uninformierte Leser gleich Mitleid mit dem Aktio- 
nisten-Opa, fühlt ganz allgemein Solidarität aufstei- 
gen, sieht die sexuelle Freiheit und das Recht auf 
Rausch im allmächtigen bieder-bürgerlichen Staat 
gefährdet, gewinnt gar den Eindruck, Mühl sei letzt- 
lich wegen seiner Kunstprovokationen im Gefängnis 
gelandet (Nitsch: er muß für uns radikale Künstler 
büßen). 


Genau das ist jedoch nicht der Fall, es sei denn, 
man wertete Sex mit minderjährigen Abhängigen, ja 
Vergewaltigung, seit neuestem als Kunstaktion. So 
freilich war das mit den neuen Kunstformen, die der 
Wiener Aktionismus seinerzeit aufs Tapet brachte, 
nicht gemeint, jene wichtige Kunstrichtung, der er 
auch weiterhin immensen Schaden zufügt, indem er 
ihre Formel »Kunst = Leben« derartig mißbraucht und 
somit kriminalisiert. Und das auch noch vor dem 
Hintergrund des Erstarkens einer neuen Rechten ... 
Jedenfalls hat der Künstler nicht mehr und nicht weni- 
ger Rechte als der Nicht-Künstler. Seine Kunst hat, 
sobald sie das Reich des symbolischen Raums und der 
Fiktion verläßt, sich an die verbindlichen Grenzen des 
Strafgesetzbuches zu halten; Überschreitungen der- 
selben, soweit sie ihm unbedingt notwendig erschei- 
nen, hat er persönlich zu verantworten. Sonst wäre 
am Ende sogar Mord ein Mittel der Kunst und die Hit- 
ler, Stalin, Pol Pot etc. post festum die größten Genies 
der Menschheit (irgendwelche geistig nun wirklich 
Verwirrte sehen das übrigens so). Mühls Verhandlung 
vor einem ordentlichen Gericht war fair, weder seine 
Kunst noch gar die Kommune als solche waren Ge- 
genstand des Verfahrens: Die Abrechnung mit dem 
System am Friedrichshof sei nicht Aufgabe des Ge- 
richts, stellte die Richterin klar. Von seinen Untaten 
wurde nur ein kleiner Teil verhandelt — und schon gar 
nicht der alltägliche Machtmißbrauch gegen jeder- 
mann. Nur wenige der betroffenen Mädchen brachten 
überhaupt den Mut und die Kraft auf, Anklage zu 
erheben, auch ließen sich manche »ausbezahlen«: 
Schweigegeld. 


Legende Nr. 2: 
Mühl, Opfer der herrschenden »Klein- 
familienwichtel«-Moral 


Vergewaltigung, Sex unter Zwang, schon über- 
haupt Kindesmißbrauch und Kindesmißhandlung, dür- 
fen gerade in sexuell freizügigen Gemeinschaften kein 
Kavaliersdelikt sein. Wer sich an eigene Pubertäts- 
phantasien erinnert, an jene dubiose Sehnsucht, von 
einfühlsamen kundigen Erwachsenen, in die man 
irgendwie verliebt war, in die Sexualität eingeweiht 
zu werden, weiß auch, daß dieser Wunsch eigentlich 
nur als Tagtraum funktioniert, genauso wie Vergewal- 
tigungsphantasien von Frauen. Zudem handelte es 


sich im Fall Mühl eben gerade nicht um zärtliche Lie- 
besbeziehungen zu erwachsenen Kommune-Mitglie- 
dern, die von den jungen Mädchen selbst dazu ausge- 
wählt worden wären, vielmehr sah ganz allein Mühl 
es als sein Recht an, die »Mädchen in die Sexualität 
einzuführen«, ob sie nun wollten oder nicht, ebenso 
wie seine Frau Claudia die Jungen sexuell nötigte, zu 
Oralverkehr zwang, etc. 

Unter fadenscheinigen pädagogischen Vorwän- 
den lebte der sexuelle Feudalherr ungeniert seine All- 
macht, seine Unterwerfungsphantasien und seine pä- 
dophilen Neigungen aus, wobei er sich nach Belieben 
an die rechtliche Grenze von 14 Jahren hielt oder eben 
nicht — in dem Alter seien sie ja noch so richtig »knu- 
sprig«, wie der Greis nach seiner Entlassung im Fern- 
sehen verriet. 

Mädchen, die sich ihm verweigerten, versuchte er 
mit allen möglichen Mitteln herumzukriegen, auch 
mit Drogen und Medikamenten, oder nötigte sie unter 
Zwang, indem er die Tür absperrte und sie vergewal- 
tigte: »Otto Mühl machte eine blöde Anspielung, 
er wolle mit mir schlafen. Ich nahm es nicht ernst, 
weil ich überhaupt nicht wollte. Da erpresste er 
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mich, indem er sagte, er habe bereits mit allen 
meinen Freundinnen geschlafen. Das war für mich 
ein Schock. Ich wußte davon nichts und konnte es 
nicht glauben. Ich wollte rausrennen, wehrte mich 
körperlich und war vollkommen benommen. Otto 
schickte alle raus und schloß die Tür ab. Er zog 
sich aus, während ich wie gelähmt in der Ecke 
stand. Er befahl mir, mich auszuziehen. Ich gab 
nach, sagte aber immer nur »nein«. Ich fühlte mich 
wehrlos. Er ging darüber gefühllos hinweg. Ich 
weiß nicht mehr, was weiter geschah. Ich hatte 
körperliche Schmerzen, blutete und weinte. Ich 
fühlte mich sehr gedemütigt und minderwertig.« 
(Zeuginnenaussage/Anklageschrift J.B., zitiert nach 
Schlothauer S. 112) 

Die Mädchen wurden unter so massiven psychi- 
schen Druck gesetzt, nicht zuletzt von den eifersüchti- 
gen, konkurrierenden Frauen um Mühl, daß sie sogar 
Selbstmordphantasien entwickelten. Gleichzeitig ver- 
bot er jeden Kontakt zu den gleichaltrigen Jungen — 
die Mädchen sollten allein ihm zur Verfügung stehen, 
bis sie 17 oder 18 Jahre alt gewesen wären. Nur die 
rigidesten religiösen oder politischen Wahnsysteme 
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haben Verliebtheit und erotischen Kontakt zwischen 
Jugendlichen verboten. Wer sich schließlich unter- 
warf, gehorchte und mit dem Unvermeidlichen ab- 
fand, hatte Aufstiegschancen in der sonst strikten 
Hierarchie der Kommune. Was Mühl in seinem jüng- 
sten Interview mit Museumsdirektor Noever zum The- 
ma Sex äußert, ist ein Schlag ins Gesicht seiner Opfer: 
»Die Sexualität zu gestalten, heißt für mich nicht 
unbedingt, sie auszuleben, sondern vielmehr, sie 
in einem sozialen Rahmen zu bewältigen. (...) 
Und schließlich hat Sexualität auch etwas mit Ver- 
antwortung zu tun, die Verantwortung der Eltern 
für die Kinder.« 

Dieser Mann ist entweder verrückt oder ein noto- 
rischer Lügner oder beides! Nicht nur hat Mühl nicht 
einmal den Hauch einer sexuell wirklich freien Ent- 
wicklung der neuen Generation zukommen lassen, 
nein, er blieb mit seinem System noch weit unter dem 
Niveau jeder patriarchalisch dominierten Kleinfamilie, 
die er großspurig für überwunden erklärte. Er behaup- 


tete, die Welt von der »Kleinfamilienwichtelei« befreit 
zu haben bzw. befreien zu können, und träumte im 
Rahmen apokalyptischer Untergangsvisionen, wie 
z.B. in der Zeit des Tschernobyl-Gaus, gar von der 
Übernahme der Welt durch den »neuen Menschen« 
Mühl’scher Prägung. Wem dieses Gedankengut be- 
kannt vorkommt, der ist auf der richtigen Spur ... 


Legende Nr. 3: 
Mühl, Opfer des bürgerlichen Staates 


Wenn Michel Onfray behauptet: »Der Staat, seit 
Jahrzehnten der Eskapaden des Aktionisten über- 
drüssig, nützte die Gelegenheit und beschloß 
durch seine Gerichte sieben Jahre Haft«, so über- 
sieht er mutwillig, daß im heutigen Rechtsstaat zum 
einen das Prinzip der Gewaltenteilung zumindest an- 
nähernd sichert, daß die Justiz nicht einfach Büttel 
des Staates ist, zum zweiten dieser keinerlei Grund 
hatte, der AAO-Kommune oder ihrem Anführer an 
den Karren zu fahren, im Gegenteil: Es erfuhr wohl 
bisher weltweit keine alternative Lebensgemeinschaft 
so massive Unterstützung und Förderung durch staat- 
liche Stellen und Politiker sogar der höchsten Ränge, 
egal ob es um Gelder oder Genehmigungen ging, und 
das über viele Jahre. Der Ex-Bundeskanzler Bruno 
Kreisky bezeichnete noch 1988 in einem Empfehlungs- 
schreiben an den spanischen Ministerpräsidenten Fe- 
lipe Gonzalez Otto Mühl als »meinen Freund und 
großen Maler, vielleicht den besten, den wir in 
Österreich haben.« 

Unterstützung kam von vielen Seiten, nicht nur 
von Künstlern wie u.a. Beuys. Wichtige Beamte oder 
Politiker waren gern gesehene Besucher am Fried- 
richshof, wurden entsprechend hofiert und mit Ge- 
gengaben mancher Art bedacht ... Schließlich war die 
Verflechtung soweit gediehen, daß der Staat sogar 
eine ganze Weile noch versuchte, den Skandal klein 
zu halten und unter den Teppich zu kehren. Mit Hilfe 
des Wiener Bürgermeisters und ehemaligen ORF- 
Intendanten wurde zu einem Zeitpunkt, da der Kom- 
mune bereits der Wind ins Gesicht blies, noch ein 
»positiver« Film in die Medien lanciert. 

Otto Mühl ist alles andere als ein Staatsopfer, im 
Gegenteil: Der vielgeschmähte Staat der Kleinfamili- 
enwichtel duldete nicht nur seine Art Staat im Staate, 
sondern förderte ihn geradezu. 


Legende Nr. 4: 
Die Mühl-Kommune, Hort der Freiheit, 
Kreativität und Basisdemokratie 


Michel Onfray: »Als Gegenentwurf zu einer 
Gesellschaft, die vom Abzapfen und der Wie- 
derverwertung der Energie zehrt, die vom Ver- 
zicht der Individuen auf ihre Identität herrührt, 
schlägt der Künstler eine auf dem hedonistischen 
Prinzip begründete, jederzeit widerrufbare Ge- 
meinschaft und Wahlverwandtschaft vor, wodurch 
die Handlanger der Malaise — Patriarchat, Privat- 
eigentum, Familie, Kolonialismus sowie alle vom 
Gesellschaftlichen ersonnenen und geförderten 
Formen der Unterwerfung — verschwinden wür- 
den.« 

Die Wirklichkeit sah ganz anders aus. Der vor 
Gericht verhandelte Mißbrauch von Minderjährigen 
war nur die äußerste Spitze eines allgemeinen, um- 
fassenden und strukturellen Machtmißbrauchs. Die 
Mühl-Kommune, in der Frühzeit als real existierende 
Utopie propagiert (AA-Prinzipien u.a.: freie Sexua- 
lität, gemeinsames Eigentum, gemeinsame Arbeit und 
Produktion, gemeinsames Kinderaufwachsen, direkte 
Demokratie), war die längste Zeit eben keine liber- 
täre, basisdemokratische Gemeinschaft, sondern hat 
sich zunehmend in eine autoritäre, sektenartige, 
streng hierarchisch gegliederte Organisation verwan- 
delt, wofür Otto Mühl als unangefochtenes Ober- 
haupt sowie der innere Kreis um ihn verantwortlich 
waren. Gab es für kommune-interne Entscheidungen 
schon keine »parlamentarische« Kontrolle geschwei- 
ge denn Mitbestimmung, so existierten auch die ge- 
setzlich vorgeschriebenen Selbstverwaltungsgremien 
der offiziellen »Wohnbau-Genossenschaft Friedrichs- 
hof« nur auf dem Papier, ihre Funktionen nahm wie 
alles andere auch der »Zwölferrat« unter seinem gro- 
Ben Vorsitzenden Otto in die Hand. Kritik war nicht 
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vorgesehen, wurde als Neurose, Nestbeschmutzung 
und Verrat unterdrückt. 

Man kann durchaus von Formen einer vormoder- 
nen Diktatur sprechen, von praktischer Leibeigen- 
schaft in einer wiedererweckten Feudalgesellschaft, in 
deren Mittelpunkt Otto Mühl stand, als Roi Soleil vom 
Burgenland. Otto hatte Anspruch auf Alles und Jeden, 
auf Männer und Frauen als Arbeitskräfte, auf die 
Frauen als Sexualobjekte und Mütter, auf die Kinder 
als zukünftige AAO-Menschen. Übrigens wurden alle 
Kinder als Ottos Erzeugnisse gefeiert, selbst wenn sie 
kohlrabenschwarz waren und offensichtlich einen 
Schwarzafrikaner zum Vater hatten. Otto belohnte, 
Otto strafte ab, er nahm in seinen Kreis auf und er 
schloß die aus, die sich ihm widersetzten. 

Es gab kein Briefgeheimnis und keine Privatsphä- 
re, und liest man Alltagsberichte aus der Kommune 
und ihren Ablegern in anderen Städten, so entsteht 
das Bild einer weitgehend totalitären Gemeinschaft, 
die jede Handlung ihrer Mitglieder kontrollierte und 
verplante — jede Tasse Kaffee, jeder Fahrschein muß- 
te abgerechnet werden, es bestand Anwesenheits- 
pflicht zu den alltäglichen Gruppenveranstaltungen, 
der Kontakt nach außen wurde gegen Null reduziert, 
sobald die Anwerbephase in den 70ern beendet war. 
Bei Fehlern wurde man von den Gruppenleitern oder 
in der »Selbstdarstellung« am SD-Abend fertigge- 
macht. 

Es herrschte ein Klima von gegenseitigem Miß- 
trauen, Angst und Denunziation, von Falschheit und 
Heuchelei. Unterwerfung und Selbstaufgabe waren 
gefordert, Individualität und Selbstentfaltung als For- 
men kleinbürgerlicher Neurose verteufelt. Die zwi- 
schenmenschlichen Beziehungen waren streng hierar- 
chisch reglementiert durch die »Struktur«, die zwar 
angeblich offen war, tatsächlich aber zu einer rigiden 
Zweiklassenbildung führte: den Arbeitsbienen unten 
und den Privilegierten oben, die für ihren Größen- 
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wahn verbrauchten, was die anderen herbeischafften. 
Vorübergehend konnte selbst ein Privilegierter in Un- 
gnade fallen, von unten hoch kamen nur wenige und 
oft nur für kurze Dauer (»sich in der Hierarchie hoch- 
pudern« wurde das intern genannt). Die Kinder wur- 
den von klein auf an die »Struktur« gewöhnt, deren 
obere Ränge schließlich vererblich wurden: Mühls 
und Claudias Sohn Attila erzog man zum »Thronfol- 
ger«, der aufgefordert wurde, andere Kinder zu schla- 
gen, die nicht zurückschlagen durften — O-Stimme 
Mühl: »Ich will doch keinen Demokraten erziehen«. 
Attila sollte der »Superbulle« werden und wurde von 
den Führungsdamen auf diese sexuelle Rolle hintrai- 
niert. 

Nach außen hatte die Kindererziehung einen 
Touch »Summerhill« und »Kinderladen«, gab sich 
anti-autoritär, frei, kreativitätsfördernd, und begei- 
sterte so anscheinend zu Recht viele Außenstehende, 
Leser der »AA-Nachrichten« und der »Frauenforde- 
rung«, der Bücher und Postermanifeste, Besucher von 
Vorträgen, Filmen und Workshops. Tatsächlich wur- 
den die Kinder zum Teil schon im Alter von wenigen 
Monaten von den Eltern getrennt, um ja keine »Klein- 
familienwichtelei« entstehen zu lassen, wurden mas- 
siven Erniedrigungszeremonien und quälenden De- 
mütigungen vor großem Publikum unterzogen, wenn 
sie sich nicht so verhielten wie erwartet. Prügel waren 
gang und gäbe. 

Mühl: »Das Kind aber ist weder Persönlichkeit 
noch Mensch, sondern ein kleines Viech, (...), das 
man domestizieren muß, wie einen Hund.« Seine 
Pädagogik war von vorvorgestern: Kinder müssen 
gebrochen werden, sie brauchen Härte und Brutalität. 
Kurzum: Auch die Kindererziehung war die reine 
Katastrophe, und noch lang, vielleicht bis heute, litten 
viele ehemalige Kommunekinder an Depressionen 
und Psychosen. 

Zu einem alternativen Leben hätte auch eine al- 
ternative Form des Wirtschaftens gehört. Stattdessen 
partizipierte man ausgerechnet an den fragwürdigsten 
Sparten des Kapitalismus, wurden in den 80ern alle 
verfügbaren Arbeitskräfte einem intensiven Verkaufs- 
training unterzogen, um in kommuneeigenen Firmen 
teilweise dubiose Immobiliengeschäfte zu tätigen, 
Versicherungen und Aktien zu verkaufen und damit 
Millionen auf Schweizer Konten zu scheffeln. In Hol- 
land betrieb man kriminelle Geschäftspraktiken in so 

großem Ausmaß, daß ein Strafverfahren eröffnet wur- 
de und die Beteiligten untertauchen mußten. 


Legende Nr. 5: 
Die Mühl-Kommune, Ort freier Sexualität 


Während die Zweierbeziehung die längste Zeit abso- 
lut verpönt, ja verboten war, schrieben »Fick-Listen« 
vor, wer mit wem die Nacht zu verbringen hatte, d.h. 
welcher Mann im Doppelbett welcher Frau mitschla- 
fen durfte. In regelmäßigen Sex-Palavern wurden die 
sexuellen Leistungen jedes einzelnen, vor allem je- 
doch der Männer, untersucht und öffentlich bewertet. 
Da Otto von Haus aus der Beste, der Geilste und der 
Größte war, zogen alle anderen Männer automatisch 
den kürzeren. Sie mußten sich den Frauen andienen, 
um beim nächsten Palaver nicht völlig durchzufallen. 
Generell wurden die Männchen der Gemeinschaft 
kleingemacht, damit sie dem Alpharüden nicht ge- 
fährlich werden konnten. Und wenn sie in ihrem klei- 
nen Badesee um die Wette schwammen, dann lief das 
ab wie seinerzeit in der Kommune hinter der Großen 
Mauer: Mao Mühl, der Große Vorsitzende, gewann 
immer, die Jüngeren und Kräftigeren bremsten eben 
ihren Schwung so ab, daß sie brav nach ihm das Ufer 
erreichten. Die AAO-Männer hatten die Eunuchen zu 
sein im großen Harem des Otto Mühl. 

Der gebärdete sich als Matriarch, der das Patriar- 
chat aus den Angeln gehoben hätte und die Frauen 
an die Macht. Tatsächlich waren sie als potentielle 
Fickpartnerinnen der Großen Vorsteherdrüse allemal 
näher an der Macht als die »kastrierten« Männer. In 
ihrer Hörigkeit schwelgten sie geradezu im Abglanz 
des großen Paschas, prahlten vom Sex mit Mühl: 
immer der beste, den sie überhaupt je gehabt hätten. 
Vielleicht ist es auch die ganz spezielle Mischung 
aus Sex, Gewalt und Demütigung, die Mühl in seinem 
Bett walten ließ, die einen bestimmten Typus von 
Frauen anzog und erzog. Solange sie sich in diesem 
System arrangierten, verdrängten oder genossen sie 
gar die Demütigung, fühlten sich geradezu auser- 
wählt, wenn sie an der Reihe waren zur Beschälung, 
und benahmen sich insgesamt wie konkurrierende 
Haremsdamen. 

Und schließlich verstieg sich dieser Stolz soweit, 
daß sie ihm teilweise ihre eigenen Kinder nachgerade 
servierten, um in der Beliebtheitsskala eine Sprosse 
weiter nach oben zu gelangen. Mehr noch, übertrug 
sich das Gefühl des Auserwähltseins selbst noch auf 
die mißbrauchten Kinder und Jugendlichen, die sich 
damit über ihren Ekel vor dem alten Mann und seinen 
Sexpraktiken hinwegzutrösten versuchten, indem sie 
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sich auserkoren fühlten, wie kleine Prinzessinnen über 
den Gleichaltrigen. 

Homosexualität war streng untersagt und führte 
unweigerlich zum Hinauswurf aus der Gemeinschaft. 
Wurde Mühl hinterbracht, daß irgendwo in seinen 
Kommunen etwas Lesbisches oder Schwules sich an- 
bahnte, dann wurden die Betroffenen zum Friedrichs- 
hof zitiert, mußten abschwören und sich in getrennte 
Städte begeben oder die Gemeinschaft ganz verlas- 
sen. Des Führers sexuelle Gewohnheiten bildete die 
sexuelle Norm der Gruppe. 

Jegliche Form von Spiritualität beim Sex wurde 
lächerlich gemacht, so stand das Mühl’sche Sex-Kon- 
zept nicht nur in krassem Gegensatz zu Liebeslehren 
wie Tantra, sondern zur Liebe überhaupt. Jahrhunder- 
telang traf man sich zum Sex eher heimlich, jetzt war 
Händchenhalten ein strafwürdiges Delikt ... Wenn- 
gleich Mühl Sex nach wie vor für das Wichtigste im 
Leben hält, hat er doch kein wirklich befreites Ver- 
hältnis dazu, wie diese Stelle aus dem Gespräch mit 
Roussel illustriert: »Auch die Sexualität mag einem 
nicht schön vorkommen, wenn man sie anschaut. 
Mich ekelt immer, wenn ich andere ficken sehe. 
Aber wahrscheinlich kriegt man Aggressionen, 
weil man nur eine sehr einfältige Bewegung sieht, 
eher dumm.« Dieser Satz ist wahrhaftig einer alten 
Betschwester würdig! Dennoch lobt ihn Onfray eben- 
so hymnisch wie kitschig als wahrhaft Libertären, den 
selbst der Kerker nicht brechen konnte: »Nach wie 
vor verhaßt sind ihm Todessehnsucht, Kasteiung, 
Dulden und Leiden, Brutalität und Gewalt, Aus- 
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beutung und Entfremdung, immer noch feiert er 
Sinnenlust und Sexualität, Entfaltung der Körper, 
strahlende Energien, Lust und Wonne des Flei- 
sches.« 

Das genaue Gegenteil ist die Wahrheit. Da Monsieur 
Onfray sich wohl kaum eine Gehirnwäsche gefallen 
lassen hat, bleibt als Erklärung nur, daß er absichtlich 
und einseitig über Jahre falsch informiert, für die 
Mühl-Propaganda indoktriniert und so mit all seiner 
Intelligenz vor den Karren dieser fatalen Sache ge- 
spannt wurde. Ehemalige Bettgenossinnen wissen 
über Mühl anderes zu berichten: »Im Bett ist er ein 
Spießer. Er ist der große Macho, und er will’s wis- 
sen. Er behandelt dich wie ein Stück Fleisch. Ich 
hab’ etliche Frauen erlebt, die mit Blutergüssen 
aus seinem Zimmer gekommen sind. Beim Otto 
ist das normal.« Auch auf älteren Schallplatten von 
Mühl kann man hören, wie die Frauen beim Ge- 
schlechtsverkehr von ihm geschlagen und mit wüsten 
Beschimpfungen gedemütigt werden. Nicht Geilheit, 
Geschlechtshaß war die Triebkraft des Otto-Motors 


Ebensowenig ist seine jetzige Malerei eine Ver- 
herrlichung des Sexus: »Wenn ich male, dann bin 
ich gar nicht geil, sondern ich sehe den Spieiser 
vor mir, dem ich eins in die Fresse hauen möchte. 
Ich sehe, wie er entsetzt aufjault, wenn er das 
sieht.« Spekulativ und unsinnlich wie alles von ihm! 
Abgesehen davon, daß er offensichtlich den Toleranz- 
pegel heutiger Zeiten unterschätzt und im Vergleich 
zu dem, was nicht nur in den Porno-Abteilungen der 
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Videothek um die Ecke, sondern auch in den Werken 
zahlreicher Kollegen in der ganzen Welt geboten 
wird, auch nur wie ein pubertärer Witzbold aussteigt, 
ist das Ansinnen sowieso lächerlich. Angeblich noch 
existierende Tabus zu verletzen, nur um zu schockie- 
ren, das fällt eben nur einem spießigen Maler ein 
und hat mit wirklichen Grenzüberschreitungen nichts 
zu tun. 


Legende Nr. 6: 
Mühl, Anarchist und Künstler-Philosoph 


Michel Onfray: »Brief, Zettel, Zeichnungen, 
Gemälde, Gespräche, die über die Gefängnismau- 
ern kamen, zeugen von einer wahrhaft sonnen- 
haften anarchistischen Theorie in absoluter und 
radikalster Form.« 

Dies scheint auf den ersten Blick zu stimmen: 

»Ich bin gegen jede Form von Herrschaft. Die 
Kunst attackiert, was die Menschen an der kreati- 
ven Entfaltung hindert.« 
Doch solchen einzelnen Äußerungen stehen nicht nur 
Praxis und Alltag der Kommune entgegen, sondern 
auch eine Vielzahl von reaktionären und geradezu 
totalitären Vorstellungen eines Stänkerers, der sich 
von Zitat zu Zitat mehr in eine echte Übelkrähe ver- 
wandelt: »alle, die mit dem staatlichen gewaltkon- 
strukt den wild gewordenen affen bändigen woll- 
ten, waren selbst die schlimmsten, hirnkranken 
bestien. inzwischen kommt das alte untier, der 
staat im demokratischen schafspelz daher. der alte 
mörder, senil und impotent geworden, liegt im 
sterben. er degenerierte zum umtriebigen demo- 
kratischen mistkäfer. (...) kultur hat nicht die auf- 
gabe, die hirne zu vernebeln, sondern ist sterbehil- 
fe für den staatsapparat, egal, ob es sich dabei um 
eine verbrecherische diktatur oder um eine demo- 
kratische affenherrschaft handelt.« (Manifesto) 

Wie kann ein solcher Antidemokrat es überhaupt 
wagen, sich zum Vorstand einer Kommune zu 
machen? Und wie dumm mußten seine Anhänger 
sein, über Jahrzehnte hinzuhalten? »Bei Hitler mit- 
machen war schon ein ziemlicher Horror. Das 
Mitmachen hier bei diesem ganzen demokrati- 
schen Geraufe ist aber viel charakterloser.« 

Man merkt an vielem, daß seine Jugend, daß sein 
Weltbild vom Nationalsozialismus geprägt ist: Jeder 


sei nur ein Element, das Ganze stehe über dem Einzel- 
nen. Aussagen von C&zanne und anderen Malern 
wendet er auf menschliches »Material« an und per- 
vertiert so Kunst zu Gesellschaftstheorien wie Hitler 
seinerzeit biologische Gegebenheiten auf die Gesell- 
schaft anwendete. Er träumt vom »Neuen Menschen« 
und trifft eine entsprechende Zuchtwahl in der Kom- 
mune: »Da darf nicht jeder mit jedem ein Kind ma- 
chen. Das muß alles angemeldet werden« — und von 
ihm genehmigt. 

Die Frauen hatten einen Antrag zu stellen, ob 
eine Schwangerschaft genehm sei, ob sie die nötige 
ideologische Reife besäßen und mit welchem Vater. 
War es schon passiert und erschien die Frau in sei- 
nen Augen ungeeignet, mußte sie eben abtreiben. 
Je jünger die Mütter, desto besser, am besten noch 
im Teenageralter. Die Mutter wurde nach außen hin 
hochgehalten, tatsächlich wurde sie als Ursache aller 
Neurosen mißtrauisch beäugt und ihr das Kind mög- 
lichst schnell weggenommen, um es an die »Struktur« 
zu übergeben, der Autorität des Übervaters Mühl und 
der Übermutter Claudia zu unterstellen: »Gerade wo 
die Mutterliebe ist, das ist was sehr Gefährliches. 
Das wird dann faschistisch.« 

Um die Macht des Herrscherpaars zu demonstrie- 
ren, war nichts groß genug. Schon existierten die Plä- 
ne einer riesigen Anlage auf Tausenden von Quadrat- 
metern mit überlebensgroßen Figuren vom Pharao 
Otto und seiner Claudia als Mausoleum zu ewigem 
Gedenken. Ein Kommune-Speer brütete bereits über 
den Entwürfen ... 

Evolution sei das alleinige Triebwerk der Ge- 
schichte, man könne nicht auf sie einwirken, sie rolle 
über uns Menschen hinweg, man könne nur »in 
der evolutionären drift« schwimmen. »Selektierung«, 
das Schlüsselwort der Vernichtungslager, das einem 
Todesurteil für alle Kranken und Geschwächten 
gleichkam, ist eines seiner Lieblingswörter. Jede 
menschliche Erfindung diene diesem biologischen 
Mechanismus, auch Wirtschaft und zunehmende 
Globalisierung: »da 3/4 der weltbevölkerung sich aus 
unkreativen und pseudokreativen robotern zusam- 
mensetzt, hat dieser fortschreitende prozeß die evo- 
lutionäre selektierung der kulturell zurückgeblie- 
benen zur folge«. Von den normalen »kulturexe- 
kutivtrotteln«, den Künstlern, die angeblich für den 
Staat produzierten, grenzt er sich ab: »ich brauche 
sie, um mich als einen anderen zu erkennen. ich 
hoffe aber trotzdem, daß sie der evolutionären 


entlausung des erdballs zum opfer fallen wer- 
den.« 

Als Maulheld der faschistoiden Sprüche ist er 
besessen davon, »auszumisten«, ob bei den Politi- 
kern, in der Gesellschaft oder in der Kunst: »wo ist 
herakles, der den augiasstall der kunst ausräumt, 
der die undankbare aufgabe übernimmt, mit dem 
buschmesser die verkrüppelten gewächse des 
kunstbetriebes auszuholzen? (malerei, musik, lite- 
ratur, theater, oper, tanz). in der nährlösung des 
erweiterten kunstbegriffes wuchern grenzüber- 
schreitende parasiten zuhauf«. 

Kunst und Musik von heute sind ihm »sonder- 
müll«, »wucherndes gewebe«, das mit schnellen 
schnitten zu beseitigen wäre, »tonbandkarzinome«, 
in denen die Künstler »ihren gestank ablassen«, die 
Künstler sind »gesindel«, und verantwortlich für diese 
Entgleisungen sei »der große mafioso marcel duch- 
amp«. Das ist die Sprache von Verbalrabauken und 
Brunnenvergiftern. Onfray lobt ihn als großen Denker 
mit nietzscheanischem Gelächter - er muß ein ande- 
res Buch gelesen haben. 

In seinen Briefen und Gesprächen gibt er sich 
gebildet, ja gelehrt, durchkämmt die Philosophie- und 
Kunstgeschichte von Platons Höhlengleichnis bis 
Hegels Weltgeist, zerrt mal Flaubert, mal Adorno, mal 
Stirner hervor - und kommt doch über Gemeinplätze 
und Pseudotiefsinn nicht hinaus. Belanglosigkeiten 
mischen sich mit latentem Blödsinn. Wen das beein- 
druckt, der hat es verdient. Hier hat der Oberlehrer 
das Sagen, der hält Philosophiestunde am Stamm- 
tisch, wo er sich des Beifalls unter seinesgleichen 
sicher sein kann. Ganz wie ehedem auf dem Frie- 
drichshof, unwidersprochen und noch bei der größten 
Platitüde von seinen Schäfchen bestaunt wie ein 
Erleuchteter: »Hat überhaupt schon ein Maler das 
Sperma dargestellt?« — »Das kannst aber nur du.« — 
»Man sieht es auf dem Photo nicht so gut, aber es 
glänzt, es strahlt. Es ist ein bißchen wie eine Ikone.« - 
»Die Hände kannst du perfekt. Niemand kann die 
Hände so zeichnen.« — »Das ist ja genial, ich glaube, 
ich habe es begriffen.« — »Wieso? Hältst du denn 
Picasso für einen großen Künstler?« — »Dieses Bild 
war bei Kurt Kalb ausgestellt, die Leute haben fast 
geweint.« Und die Zahl 7 auf einem seiner Bilder 
(gemeint sind die 7 Jahre Haftstrafe) kommentiert 
Frau Roussel mit der unübertrefflichen Bemerkung: 
»Das schaut aus wie bei den Juden, die die Nazis mit 
Stempel markiert haben.« 


Ich schwimme in göttlicher Gnade 


Er präsentiert sich als grandioser Künstler-Philo- 
soph, und reduziert doch stereotyp alles und jedes auf 
das Thema Nr. 1: »(...), die Aufgabe der Musik ist 
es, sexuelle Begierde zu erwecken. Das ist The- 
rapie, weil alle ja sexuell geschädigt sind. Die 
Musik, die das nicht macht, das ist die E-Musik; 
Beethoven, Mozart und die anderen Verbrecher, 
sie machen Musik für den Staat und die Kirche. 
Da geht es um die Entkörperlichung, daß man 
Vergeistigung betreibt.« Schnell ist er mit psychia- 
trischen Einordnungen zur Stelle: »Als Kunst artiku- 
liert sich der religiöse Schwachsinn des Spießers 
Sebastian Bach, die kunstvoll artikulierte Depres- 
sion des liebeshungrigen Schubert, der analfixierte 
Mozart, sie sind der kulturelle Misthaufen zur 
Verblödung des Festwochengesindels, das sich 
wie Schmeißfliegen am perversen Gestank der 
Fäkalien dieser Künstler aufgeilt.« . 

Eingebildet und aufgeblasen bis zum Größen- 
wahn identifiziert sich dieses Breimaul hingegen mit 
Van Gogh: »wird die haft zu meinem arles?« Mit 
seinen Körperdarstellungen sieht er sich in der Nach- 
folge von Klimt und Schiele, seine jetzige Malerei 
bezeichnet er großspurig als »Aktionskonzepte«: 
»Ich bin jetzt wieder zum Aktionismus zurück- 
gekehrt und mache aktionistische Malerei. z.B. 
zeichne ich eine Frau, die in eine Eierspeilse steigt.« 
Wenn die Ausflüße dieses Sudelkopfs nicht so ärger- 
lich wären und noch ärgerlicher der Beifall dafür, 
ließe sich das alles als ein wunderbares Konglomerat 
unfreiwilliger Komik begreifen. Schade, daß Qualtin- 
gers »Herr Karl« schon das zeitlos gültige Porträt des 
austriakischen Fascho-Raunzers geliefert hat, Herr 
Otto hätte eine überaus geeignete Vorlage abgege- 
ben für die 90er. Hier liegt ein ungehobelter Schatz 
für Dramatiker, Drehbuchschreiber, Kabarettisten be- 
graben. | 
Auf die Frage, welchen Zweck er selbst mit dem 
Malen verfolge, definiert Bramarbas Mühl: »Malen 
hat nur den Zweck, daß man sich zu einem geilen 
Subjekt stilisiert. (...) Alles andere ist verfehlt. 
Und zwar als Mensch haut das nicht hin, dann ıst 
der Künstler nichts wert, und die Kunst erst recht 
nichts. Das sieht man schon bei Gustav Mahler - 
uninteressant.« Und die zentralen Fragen, »der Sinn 
des Lebens«? Mühls Essenz: »Cäsar, Napoleon, Sta- 
lin, Lenin, Hitler haben irrsinnig große Sachen 
geleistet, von denen die Welt heute immer noch 


spricht, sei es negativ oder positiv, immerhin, das 
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erste muß man erreichen im Leben, daß geredet 
wird, sonst hat das Leben keinen Sinn.« 

Möge das Geschwätz dieses unseligen Aufschnei- 
ders bald in einem entlegenen Winkel der Abstellkam- 
mer Geschichte verschwinden, kein Wort mehr! 


Alle Abbildungen dieses Artikels stammen aus verschiedenen 
Jahrgängen der AA-Nachrichten 


Neuere Literatur (ab 1990) von und über Otto Mühl: 


Toni Elisabeth Altenberg: Mein Leben in der 
Mühlkommune. Freie Sexualität und kollektiver 
Gehorsam; Böhlau Verlag, Wien/Köln/Weimar 1998, 
ISBN 3-205-98953-8. 

Patricia Grzonka: Rückkehr in den Sumpf: 

in: Springerin. Hefte für Gegenwartskunst, 

Bd. IV Heft 1; Folio Verlag, Wien/Bozen 1998, 

ISBN 3-85256-083-7 (1/98). 

Friedrich-Wilhelm Haack/Bernd Dürholt/ Jutta Künzel- 
Böhmer/Willi Röder: »Therapie« als Religionsersatz. 
Die Otto-Muehl-Bewegung; Maro Verlag, 
Augsburg 1990, ISBN 3-921513-92-8, 

William Levy: Unser Freund Otto Mühl. Eine Studie 
zum Kulturschock; Werner Pieper’s Medien- 
Xperimente, Löhrbach 1998 (=Der grüne Zweig 199), 
ISBN 3-925817-99-9. 

Otto Muehl. Arbeiten auf Papier aus den 60er 
Jahren; Ausstellungskatalog Portikus, Frankfurt a.M. 
1992, ISBN 3-928071-10-6. 

Peter Noever, MAK (Hrsg.): Otto Mühl 7: 

Cantz Verlag Ostfildern 1998, ISBN 3-89322-972-2. 
Daniele Roussel (Hrsg.): Otto Mühl - Aus dem 
Gefängnis 1991-1997. Briefe/Gespräche/Bilder; 
Ritter Verlag, Klagenfurt 1997, ISBN 3-85415-214-0. 
Andreas Schlothauer: Die Diktatur der freien 
Sexualität. AAO, Mühl-Kommune, Friedrichshof,; 
Verlag für Gesellschaftskritik, Wien 1992, 

ISBN 3-85115-157-7. 

Peter Stoeckl: Kommune und Ritual. 

Das Scheitern einer utopischen Gemeinschaft; 
Campus Verlag, Frankfurt/New York 1994, 

ISBN 3-593-35074-2. 


Außerdem, zum Umfeld (Wiener Aktionismus, '68): 


Kerstin Barnick-Braun: Der Wiener Aktionismus. 
Positionen und Prinzipien; Böhlau Verlag, 

Wien 1998, ISBN 3-205-98953-8. 

Von den Wurzeln ın den Kunsttendenzen seit 

der Jahrhundertwende - Sprachkritik, Zerstörung 
der Formen, Hınwendung zum Körper - bis zu den 
Künstlern und ıhren Aktionen selbst. Unbebildert, 
aber mit ausführlicher Bibliographie. 


Bärbel Danneberg/Fritz Keller/Aly Machalicky/ 

Julius Mende (Hrsg.): die 68er. eine generation 
und ihr erbe; Döcker Verlag Wien 1998, 

ISBN 3-85115-253-0. 

Über 30 Aufsätze zum gesamten Umfeld und 
politisch-sozialen Hintergrund des Wiener 
Aktionismus, u.a. Danneberg: Die Muehlkommune. 
Eine Bilanz des Woher und Wohin mit Originaltexten, 
Flugblättern, etc. 

Sabine Fellner: Kunstskandal! Die besten 
Nestbeschmutzer der letzten 150 Jahre; 

Verlag Ueberreuter, Wien 1997, ISBN 3-8000-3641-X. 
Österreich-Provokationen vom 19. Jahrhundert 

(u.a. Waldmüller) über die Jahrhundertwende 
(Makart, Klimt, Kokoschka, Loos) bıs zu den Wiener 
Aktionisten, speziell Hermann Nitsch. Wenige 
Abbildungen. 

Maria Fialik: »Strohkoffer«-Gespräche; 

Zsolnay Verlag, Wien 1999, im Erscheinen. 
Recherchen und Interviews zur »Wiener Gruppe« 
(Artmann, Achleitner, Bayer, Rühm, Wiener), 

die als Vorausbewegung des Wiener Aktionısmus 
gewertet werden. 

Hermann Nitsch - Leben und Arbeit, 
aufgezeichnet von Danielle Spera; 

Verlag Christian Brandstätter, Wien/München 1999, 
ISBN 3-85498-005-1. 

Ausführliches biographisches Interview, opulent 
bebildert. Filmographie und Register fehlen. 
protokolle - Zeitschrift für Kunst und Literatur, 
'90/1: Der Selbstmensch - Kunst als Lebenspraxis; 
Hrsg. Otto Breicha, Verlag Jugend & Volk, 
Wien/München 1990, ISBN 3-224-16108-6. 

Texte von Brus und Nitsch und Aufsätze von 

Loers (Vom Mythos zur Synästhese - Bemerkungen 
zum Aktionismus von Hermann Nitsch) und Meifert 
(Zweimal Geborene - Der Wiener Aktioniısmus 

ım Spiegel von Mythen, Riten und Gesichten). 
Daniele Roussel (Hrsg.): Der Wiener Aktionismus 
und die Österreicher. Gespräche; Ritter Verlag, 
Klagenfurt 1995, ISBN 3-85415-162-4. 

Zahlreiche Interviews mit Protagonisten, Teilnehmern, 
Zuschauern, Beobachtern, Interpreten. 

Paul Schimmel: Out of Actions. Aktionismus, Body 
Art und Performance 1949-1979; 

Hatje Cantz Verlag, Ostfildern/Ruit 1998, 

ISBN 3-89322-956-6. 

Unter den zahlreichen Künstlern dieser internationa- 
len Ausstellung auch die Wiener Aktionisten mit 
ihrem besonders radikalen Ansatz. 

Danielle Spera: Hermann Nitsch. Leben und Arbeit. 
Aufgezeichnet von Danielle Spera. 

Verlag Christian Brandstätter, Wien/München 1999, 
ISBN 3-85498-005-1. 

Ausführliches biographisches Interview mit groß- 
zügıger Bebilderung. Filmographie und Register 
fehlen leıder 
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I kill with my cunt 


Sex und Ränder: 


Liquid Sky (USA 1982) 


Ein Modemärchen 


Die Großaufnahme einer entseelten, kreideblei- 
chen Totenmaske, die Kamera weicht zurück, eine 
Wand, ein Penthouse, ein neonbeleuchtetes Fenster 
inmitten einer Großstadt — der Großstadt: New York. 
Ungestüm setzt Liquid Sky ein und reißt den Zu- 
schauer mit in die Seltsamkeit. Die Musik ist außer 
sich, hastig, unerhört! Liquid Sky ist auch ein grol- 
lendes Popmusical, dessen Faszination zum großen 
Teil auf seinem meisterhaften Soundtrack beruht. 
Dann der schnelle Umschnitt: Nachtklub, Discopuls, 
New Wave. Die Tanzfläche wird bevölkert von jun- 
gen, kostümierten Zeitgeistern, die selbstversunken 
den Rhythmus ausleben: Schauflattern. Zurück im 
Zimmer, die entgegengesetzte Kamerabewegung, der 
Zuschauer blickt mit/aus den Augen der Maske. Die- 
se löst sich scheinbar von der Wand, tappt unsicher 
durch den Raum, betritt das Dach. Die Vorderansicht 
des Wolkenkratzers, dann wieder Nachtklub. Rhyth- 
mus, enthemmte Körper, Kostümball. Umschnitt: sta- 
tische Stilleben. Die Maske, das Zimmer, das Hoch- 
haus. Der furiose Vorspann ist vorbei, /et’s start 
the show. 

Ein neues Motiv, bildlich wie musikalisch. Ein 
UFO schwebt zwischen den Wolkenkratzern, man 
kennt es aus tausend Filmen. Es landet — auf dem 


»Tellergroßes Ufo landet auf dem Balkon einer jungen Frau 


und verspeist die ihr aufgezwungenen 
entschwindet sie mit dem Ufo im All. 


Liebhaber. Am Ende 
Krude Mischung aus 


Science fiction-Parodie, Märchen und Beschreibung des New Yorker 


New-Wave-Milieus.« 


Lexikon des Internationalen Spielfilms 


»Die Trends stehen auf low.« 


Barbara Vinken 


Dach des Penthouse, die Kamera nähert sich dem 
UFO, verschwindet gar in ihm. Darin: ein zuckendes, 
psychedelisches Etwas. Kein Spezialeffekt, bloß ein 
Sinnbild. Spiegel bestimmen die anschließenden Ka- 
merafahrten und Bildeinstellungen, sie übernehmen 
in Liquid Sky grundsätzliche Funktionen. Wie in 
Rainer Werner Fassbinders Meisterwerk Fontane Effi 
Briest ahnen sie voraus, bilden Gedanken und Ge- 
heimnisse ab, dementieren den Anschein und porträ- 
tieren gleich guten Gemälden das Dargestellte. Ein 
Spiegel setzt Maske und UFO in Beziehung, ein grell- 
bunter Bildertrip beginnt. Die Kamera umschleicht die 
Gesichtslarve, durchleuchtet sie und wird schließlich 
fündig. Rote Farbexplosionen. Später erfahren wir, 
daß genau an dieser Stelle, wo das Gehirn sitzt, das 
Heroin aufbewahrt wird. 

Zurück im Klub. Mann spricht Frau an, der erste 
Dialog: 


Hey, I need some stuff. 
You got any money, babe? 


Nein — und deshalb bekommt er auch nichts. Die 
Dealerin verschwindet, der Abgewiesene dreht sich 
um, schaut in das schrill bemalte, hübsche Gesicht 


eines blonden Paradiesvogels, die Enttäuschung des 
Mannsbildes entgleist in einem unverschämten Grin- 
sen. 


Let's go to your place. 
Right now with you? 
Sure. 

Okay, let's go. 


In dieser kurzen Sequenz lernen wir die drei 
Hauptfiguren des Films kennen: Adrian, die rücksichts- 
lose lesbische Dealerin, die zusammen mit dem bise- 
xuellen New-Wave-Mannequin Margaret das bereits 
bekannte Penthouse bewohnt, und schließlich Jimmy, 
das engherzige, schwule Drogenwrack, der ebenfalls 
als Fotomodell arbeitet. 

Margaret und Jimmy werden von ein und dersel- 
ben Schauspielerin grandios verkörpert: Anne Carlisle. 
Durch sie, die gleichfalls federführend am Drehbuch 
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mitgewirkt und darin ihre eigene Lebensgeschichte 
aufarbeitet hat, wird das Unglaubwürdige authen- 
tisch, Schein Sein — und umgekehrt! Anne Carlisle, 
1956 in Connecticut geboren, studierte an einer 
Kunsthochschule Malerei, produzierte experimentelle 
Video- und Super-8-Filme und nahm nebenher Schau- 
spielunterricht. Zudem arbeitete sie als Mannequin 
für LaRocka, New Yorks erste New-Wave-Modeagen- 
tur. Liguid Sky war Carlisles einzige bedeutende, ja 
legendäre Filmrolle; nach ein paar belanglosen TV- 
und Kinoauftritten (u.a. in Crocodile Dundee oder 
Miami Vice) verschwand sie Ende der 80er Jahre von 
den Bildflächen. 

Im Penthouse beginnt die Balz, Margaret buhlt 
um Jimmys Gunst mit einem Masken- und Tempel- 
tanz — bizarrer als der Truthahn-Tango. Doch der Um- 
garnte will nur eins. 


Do you know where she keeps the stuff? 


Adrians Drogen. Liquid Sky (eine poetische Be- 
zeichnung für Heroin) ist das Porträt der desillusio- 
nierten, epikureischen Außenseitergesellschaft An- 
fang der 80er Jahre, in der jedes Wesen auf sich selbst 
zurückgeworfen ist — Porträt, aber auch der sexuell 
offen orientierten Nachkommenschaft von Warhols 
Factory. Das Morphinderivat fungiert als Emblem 
dieser Gemeinschaft der Vereinzelten. »Auf Sonne 
folgte Reagan«, die wilden 60er und wirren 70er mün- 
deten in kühler Regungslosigkeit, Eiszeit. 

Drogen dienen nicht mehr der Bewußtseinserwei- 
terung, sondern der Bewegungseinengung: das Glück 
im Winkel. Epikurs Lehre, daß jeder einzelne Mensch 
ein glückseliges Dasein führen und einen Höchstwert 
an Lust erzielen solle, war alles andere als eine he- 
donistische Ermunterung zum unbeschwert kollek- 
tiven Rausch, vielmehr forderte sie den individualisti- 


schen Rückzug ins persönlich Verborgene. Deshalb 
Heroin. 

Überhaupt ist der Film eine einzige Allegorie, ein 
pointiertes Marionettentheater. Statt Menschen agie- 
ren Masken, hölzern und eigenwillig zugleich, so wie 
im richtigen Leben. Alles wirkt entlegen, andersartig, 
abnorm — das Sujet, die Schauplätze, die Dargestell- 
ten und die Musik — doch der fremde Blick gewährt 
Einsichten, Fäden werden sichtbar. Die Außenseiter 
des Films sind die Außenseiter der Gesellschaft — und 
also die Mehrheit. Denn hinter der Vielfalt der Lebens- 
stile verbirgt sich doch bloß ein und dasselbe Lebens- 
gefühl. 


»I don't think it‘s that localized — not 

New York, and not even the United States. 

I think it's something that's in the air, 

that people all over the world feel. New wave 
is Just amore advanced, more extreme 
mirror of processes that are happening to 
people all over the world - everyone has the 
same feelings.« 


So Slava Tsukerman, der Regisseur. Er, der New 
Yorker Exilrusse, der 1972 aus der Sowjetunion ver- 
bannt wurde und nach Israel übersiedelte, dort künst- 
lerisch nicht Fuß fassend 1976 nach New York aus- 
wanderte, ist tatsächlich ein Außerirdischer, Inhaber 
des fremden Blicks. Und in der Subkultur entdeckt der 
preisgekrönte Dokumentarfilmer ein zivilisatorisches 
Destillat: 


»Well, you can compare Liquid Sky to 
Brecht‘s Three-Penny Opera. Brecht compared 
bourgeois society to the subculture of thieves 


and gangsters. I've taken a more modern 
approach. I think people in the new wave 


sub-culture are performing little Brechtian 
performances modeled on society as they 

see it. And they see in it this exploitative kind 
of relationship, and again, they play ittoa 
more extreme form.« 


+ Und dieses doppelbödige Spiel zeigt wiederum 
Liquid Sky —- in nie gesehenen, wundersamen Bildern. 
Also weiter im Film. 

Klub: Auftritt Adrian, das Mikrophon am Herzen, 
bum bum. Derweil, im Penthouse, streift Jimmy ein 
Kleid über und gesteht. 


| don't usually fuck girls. 


Muß er doch gar nicht, auch Margaret hat andere 
Vorlieben. Ein Schluck aus dem Flachmann, Offen- 
barung. Jimmy will wissen, wo Adrian ihre Drogen 
versteckt. 


We can take just a little. She wouldn’t know. 
Adrian would know. Besides I don’t know 
where it is. 

Yes, you do. 

Fuck you. 


Jimmy durchsucht die Schränke, zerwühlt Schub- 
laden, vergebens. Das Ufo registriert jede Bewegung. 
Jimmy wütet, wirft ein Glas gegen die Wand, kippt 
einen Schrank um, Margaret hat genug, ein Handge- 
menge, Kampf. Sie siegt, schmeißt ihn raus. Unterdes- 
sen singt Adrian, die schwarze Botin, ihre Verse: 


Me... me and my... me and my... me and 
my rhythm box ... me and my rhythm box ... 
are you jealous, folks? are you jealous, folks? ... 
my rhythm box is sweet ... never forgets 

the beat ... it never eats ... it never shits ... 
it never sleeps ... it only beats ... it's always 
high ... so am |... do you wanna know 
why? ... it... itis.... preprogrammed ... 

so what ... so what... so what ... who 

of your friends is not? ... who of your friends 
is not? who’s not? 


In der Zwischenzeit haben sich Margaret und Jim- 
my wieder vertragen, die Arbeit ruft: Modenschau. 
Back to the club. Dort erfahren sie, daß am näch- 
sten Abend gemeinsame Fotoaufnahmen für das 
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Midnight Magazine anstehen. Tatort: das Dach des 
Penthouse. Der zeitliche Rahmen des Films ist ge- 
steckt: 24 Stunden sind ein Tag. 

Liquid Sky ist ein ungemein statisches Werk, ich 
kenne nur einen Spielfilm, der noch schwerer und ver- 
sunkener in sich ruht: Helge Schneiders tragische Ko- 
mödie oder komödiantische Tragödie PRAXIS Doktor 
Hasenbein. Beide Werke sind hermetische Mensch- 
fabeln, die durch ihre radikal entstellte Darstellung 
verstören, ja sogar abschrecken; beide wirken eher 
wie für die Bühne als für die Leinwand erschaffen. 
Liquid Sky, dessen Produktion weniger als eine halbe 
Millionen Dollar kostete, erfüllt sogar die auf Aristote- 
les zurückgehend dramaturgische Einheitsgestaltung 
von Handlung, Zeit und Ort. Die Sprache ist knapp 
und karg, derb und verschandelt, gerade dadurch 
aber auch poetisch sentenzenhaft. Alltagslyrik in Pro- 
sa im besten Sinne des Wortes. 

Es folgt das verzagte monologische Zwiegespräch 
eines Junkies, ein Seitenstrang wird ausgelegt, der 
später eingeholt wird, so wie alle Fäden am Ende des 
Films wieder zusammengeführt werden. Wo? Auf 
dem Dach des Penthouse natürlich, zum happy end, 
einem theatralischen Massaker shakespeareschen 
Ausmaßes. 

»| kill with my cunt.« Margaret — Leichen pfla- 
stern ihren Weg - muß erkennen, daß sich ihr Ge- 
schlecht auf andere tödlich auswirkt: Während sie 
Sex hat, sterben ihre Partnerinnen und Partner im Au- 
genblick des Orgasmus. Die auf dem Dach eingeniste- 
ten Aliens saugen die beim Orgasmus freigesetzten 
Glückssubstanzen mitsamt den Lebensgeistern der 
Beischläfer auf. Margarets Geschlecht ist hier, histo- 
risch an der Schwelle zu AIDS, nicht nur zur Waffe 
geworden, tödliches Instrument im sprichwörtlichen 
Kampf der Geschlechter, sondern vor allem zu einem 
Organ der alienation, zur Quelle der alles durchdrin- 
genden Entfremdung. 

Doch erst einmal fashion show. Die Menschen 
vergletschern zu geschlechts- und alterslosen Schau- 
fensterpuppen, die Mode des New Wave erwacht 
zum Leben. Ein Stoff- und Maskenreigen, zügelloser 
und blasierter als in den kühnsten Comictraumen 
eines Enki Bilal. Der Schein des Materials ist die Form 
ist die Aussage, möchte man mit Vilem Flusser ergan- 
zen. Auch die Visionen des spanischen Modemachers 
Paco Rabanne werden wieder Wirklichkeit, Kollektio- 
nen mutieren zu Manifesten, Kleider zu Waffen - aller- 
dings zu aussagelosen Kampfschriften und stumpfen 
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Waffen. Die Mode des New Wave, die ebenfalls wie 
die des Punk auf den Straßen der Großstädte ent- 
stand, entlarvt Kategorien wie Geschlecht, Klasse und 
Alter als willkürliche und daher bedeutungslose Zu- 
schreibungen. Die Punkbewegung aber, die die eta- 
blierten Ideale auf den Kopf stellte und mit dem »Chic 
der Häßlichkeit« provozierte, hatte noch ein Feind- 
bild: das Establishment. Anders die hier vorgestellte 
Maskerade des New Wave - sie enthüllt allein die 
leere Hülle hinter der Hülle, ihre Travestie richtet sich 
in erster Linie gegen sich selbst. Seht her, hier ist 
nichts! 

Doch Geschlechtszuweisungen sind anscheinend 
noch schwerer zu lösen als Preisetiketten von einer 
CD-Hülle, denn der New Wave entwickelte sich später 
zu einem hohlen, selbstgefälligen Spiel der Mittelklas- 
se: Boy George, New Romantics, Thomas 
Anders. Doppelgeschlechtlichkeit wurde schick, aber 
hinter den »weibischen« Haaren der Knaben und der 
»weggebürsteten« Fraulichkeit der Mädels verbargen 
sich doch nur die alten sexistischen und rassistischen 
Kategorien: Ich Tarzan, Du Jane, Ziel Baumhaus. 

Liquid Sky hingegen zeigt den häßlichen Tier- 
park: das Camp der Vampire. Margaret wird mehrfach 
vergewaltigt, Adrian fickt einen Toten, jede dargebo- 
tene Hand ist eine schlagende. Die Erlösung kommt 
aus dem Weltall, eine trostlose Hoffnung. Und eine 
märchenhafte zugleich. Tsukerman: 


»It's better to deliver a message about reality 


in a fairy tale form, using modern fantasy 
symbols.« 


Erinnern wir uns: Das Filmmärchen entlarvt bloß 
das Märchen hinter dem Märchen! 

Bis hierhin — und nicht weiter. Die ersten Minuten 
von Liquid Sky zählen zweifelsfrei zu den eigenwillig- 


sten und verstörendsten Bildern der Filmgeschichte. 
Und sie verlangen unmittelbar eine Antwort: Ableh- 
nung oder Zustimmung, JA oder NEIN! Entweder ver- 
läßt man seinen Sitzplatz sofort — oder nie mehr. 

In der Tat ist Liquid Sky das, was Klaus Theweleit 
einen »Geschichtsspeicher« nennt. Ein künstlerisches, 
populäres Werk, in dem nicht nur die Lebensgefühle 
der ProduzentInnen und der Entstehungszeit aufge- 
zeichnet sind, sondern eines, das gleichfalls während 
der Betrachtung die persönlichen Gefühlsströme der 
Zuschauer abspeichert. Diese mögen letztere später 
noch so sehr befremden, dennoch sind sie ein für alle- 
mal in dem Werk gesichert — ganz gleich, ob man 
Liquid Sky nun 1983, 1993 oder 2003 sah. 

Um Verwechslungen vorzubeugen: Ein »Ge- 
schichtsspeicher« erreicht nicht automatisch Kultsta- 
tus, wie umgekehrt auch nicht jeder Kultfilm einen 
»Geschichtsspeicher« darstellt. Verbindet man bei- 
spielsweise mit Pulp Fiction wirklich mehr als einen 
ultracoolen Film? (Von So-waren-die-Machwerken 
wie Velvet Goldmine oder Punk mal ganz abge- 
sehen.) 

Früher war alles viel früher, mein Kind, o tempo- 
ra! o mores! Eine Freundin (Jahrgang: jung) klagte 
vor einiger Zeit darüber, daß die 80er Jahre filmische 
Novitäten wie Liquid Sky hervorbrachten — und heute 
nur noch Trainspotting hinten rauskommt. Eine Teil- 
erklärung hierfür lieferte sie selbst: Heutzutage lockt 
die spaßige Oberfläche (Drogen, mehr Drogen, Musik, 
Mode, Sex) wieder als erstrebenswertes Ziel, als Aus- 
gleich zum schlechtbezahlten McJob oder öden/an- 
strengenden Broterwerb, realisierbar am Wochen- 
ende und in der kargen Freizeit — für Mischkarrie- 
risten, Zwangsbohemisten, Bastelidentitäten. Doch 
früher war sie für viele/einige/manche regelrechter 
Alltag. Jene waren /haben sich so an die Außenflächen 
gepreßt, daß sie selbst Bestandteil der Oberfläche 


wurden — und das Loch, das für sie dahinter qut sicht- 
bar aufklaffte, war gähnend. Unsere gegenwärtig 
gern so genannte Spaßgesellschaft ist dies gerade 
deshalb, weil sie so wenig zum Lachen hat. Wir wol- 
len wieder Teil einer Oberfläche sein. 


+ Ein letztes: Ich kenne kaum einen Film, der so 
viele vernichtende Urteile erntete wie Liquid Sky, er 
gilt als der schlechteste (Science Fiction-)Film aller 
Zeiten - und in gewisser Weise ist er das auch. Gleich- 
zeitig stellt er für etliche Personen das Leinwanderleb- 
nis schlechthin dar. Zahlreiche der hierzulande ent- 


I kill with my cunt 


legensten Clubs zollen ihm durch ihren Namen Tribut, 
seine Spuren in der Popwelt sind spärlich, aber ein- 
drucksvoll. Projektnamen, Albentitel, Referenzen. Auf 
Sozialpark etwa, dem sagenumwobenen und wirk- 
lich epochalen Tonträger der deutschen Ausnahme- 
band MILCH (die bedauerlicherweise der verwor- 
renen, wenig kundenfreundlichen Politik des Major- 
labels Motor zum Opfer fiel), gibt es ein Stück, das 
markante Samples des Liquid Sky-Soundtracks mit 
den Kommandos einer Aerobiclehrerin verbindet: Eine 
kluge und konsequente Weiterführung der ursprüng- 
lichen Gedanken. Es lebe der Hort! 


Danke, Christian! 


Bildnachweise für testcard #8 


Elvis Presley, Are You Lonesome 


(LP, Mercury, 1988); Ry Cooder, Border- 


Soweit nicht direkt bei den Abbil- 
dungen oder in den jeweiligen Artikeln 
aufgeführt: 


5.5: Eurythmics, Who’s That Girl (7”, 
RCA, 1983) « 5.6: Sparks, Angst In My 
Pants (LP, Atlantic, 1982) ® S.7: Divine, 
Shoot Your Shot (7”, »O«-Records, 
1982) ® Fotos S. 8-29 u. 113: O. Schmitt 
° 5.31, 32: Elton John/Ru Paul, Don't 
Go Breaking My Heart, Videoclip ® 

5. 35: Prince, Kiss, Videoclip ® S. 37: 
Grace Jones, Slave To The Rhythm, 
Videoclip ® 5. 38: Suede, s/t (LP, Nude); 
David Bowie, Low (LP, RCA, 1977); 


Tonight? (7”, RCA); Marilyn Manson, 
Smells Like Children (CD, Interscope, 
1995); Terre Thaemlitz, Replicas Rubato 
(CD, Mille Plateaux, 1999); Culture Club, 
Karma Chameleon (7”, Virgin, 1983) « 
S. 40: Neil Young, Heart Of Gold 

(7”, Reprise, 1971); Miles, The Day 

! Vanished (LP, BigStore/V2, 1998); 
Add N To (X), On The Wires Of Our 
Nerves (LP, Satellite, 1998); Kraftwerk, 
Die Roboter (7”, EMI, 1978); Ricky 
Martin, s/t (CD, Sony, 1999); Adriano 
Celentano, Azzurro (7”, Ariola) ® 

S. 45, 47: Dover Publications, New York 
e 5. 47 u. 49 unten: Studio Editions, 
London ® 5. 48: ABC, Beauty Stab 


line (LP, Warner Bros, 1980); Matador, 
Sun (LP, Normal, 1989) ® S. 56 -— 71: 
Archiv OS ® S. 78: Hans Bellmer, La 
Mitrailleuse en Etat de gräce, © VG 
Bild-Kunst, Bonn 2000 ® S. 80: Sophie 
Taeuber-Arp, Marionetten zu »König 
Hirsch«, © VG Bild-Kunst, Bonn 2000 ® 
S. 73 u. 77: Illustration: Büssi Bär ® 
Illustrationen auf S. 84-97, 106-112 u. 
114-119: Dover Publications, New York ® 
S, 89: Lemonbabies, Porno (CD, 1998) ® 
S. 120-127: Church of Euthanasia, Promo 
e S. 138, 145 u. 146: RTL, Promo ® 5. 160 
-165: Liquid Sky ® S. 171-173: Tokyo 
Fist « S. 175: Pulp Fiction, 

Promo ® S. 178-184: H.1.S. Kings, Promo. 


Marcus Stiglegger. 
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Das Leben ist Schmerz 


Modern Primitivism 
auf der Suche 


nach einer neuen Authentizität 


Nirgendwo ist der Mensch 
mehr Kreatur als im 
Zustand unerträglicher 
Schmerzen. 


Wolfgang Sofsky, Traktat über die Gewalt 


o Anmerkungen zum gewünschten Leid 


+  »Modern Primitivism« hat sich neben »New Bar- 
barians« und »Tribalism« als Modewort etabliert. In 
allen drei Fällen spiegeln sich Facetten eines subkul- 
turellen Phänomens, das zusehends in verschiedene 
Bereiche der populären Kultur eindringt: Mode, Film 
und Musik. Auf den folgenden Seiten möchte ich 
einen Versuch wagen, diese Phänomenologie zu defi- 
nieren und ihre Popularisierung anhand filmischer 
Beispiele nachzuweisen. Die spezifische Verbindung 
von Sexualität, physischem Schmerz und Gewalt, in 
der der Modern Primitive eine neue, ungekannte Form 
der sinnlichen Reinheit sucht, ist schwer zu fassen 
und noch problematischer zu definieren: Der Sozio- 
loge Wolfgang Sofsky z.B. unterscheidet in seinem 
Traktat über die Gewalt zwei Formen von Gewalt, 
die nicht destruktiv auf den Mitmenschen ausgerich- 
tet sind, sondern zur Erweiterung des eigenen Emp- 
findens dienen: »Rituale der Initiation oder asketi- 
sche Techniken der Selbstkasteiung sind kulturelle 
Praktiken des Schmerzes. Sie nutzen den Um- 
schlag des auf Leibeinseln eingehegten Schmerzes 
in Wollust, in die Wonnen der Pein. Oder sie akti- 
vieren Kräfte, die sich dem Schmerz erfolgreich zu 
widersetzen vermögen. Diese Techniken zielen 
jedoch weniger auf den Schmerz als auf dessen 
Überwältigung, auf die Restitution der personalen 
Einheit. Im Zugewinn an leiblicher Intensität und 
Handlungsmacht bestehen Lust und Triumph der 
Souveränität, nicht im Erleiden des Schmerzes.«' 
Die im Folgenden beschriebenen Phänomene deuten 


Das Leben ist Schmerz 


an, wie sich eine schmerzliche Initiation innerhalb der 
populären Kultur Wege bahnen kann, um sich der 
Entfremdung vom eigenen physischen Bewußtsein 
innerhalb der westlichen Kultur entgegenzustellen. 

Es ist nicht neu, auf diese Weise darüber nachzu- 
denken, doch ist es ein wichtiger Schritt, um zu ver- 
stehen, wo die tatsächlichen Verbindungen zwischen 
Kulturanthropologie, Geisteswissenschaft, Kunst und 
Mystizismus liegen - all jener Dinge, die eng mit dem 
Phänomen des Modern Primitivism verbunden sind. 
Zweifellos sind es die Schlüsselbegriffe der Ethnolo- 
gie, die helfen werden: der Schamane, jener Vermitt- 
ler zwischen den Welten der Geister und der Men- 
schen, die /nitiation als bedeutender Schritt zu einer 
Höheren Erkenntnis, die Passage von einem Bewußt- 
sein zum nächst höheren, das Ritual als Basis für die 
Entfaltung der Voraussetzungen für jegliche Entwick- 
lung. 

Dem Künstler kommt in der westlichen, initiati- 
onslosen Gesellschaft in gewissen Fällen die schama- 
nistische Funktion zu: Dieses Selbstverständnis reicht 
von Joseph Beuys zu den Wiener Aktionisten. Der 
Künstler ist der Eingeweihte, der den Rezipienten den 
Schritt der Initiation voraus hat. Wesentlich wird es 
für ihn, dieses Defizit zu beheben. Tatsächlich hat er 
eine Mission, sogar eine gesellschaftliche. Das ist 
mehr, als ihm die Moderne zugestehen wollte, die 
nicht an eine »transzendierende« Möglichkeit glauben 
mochte. Da Initiation immer die Konfrontation mit 
dem Un-Faßbaren bedeutet, wird Kunst notwendig 
als reflektierter Leidensmoment, als Moment der Kri- 
se: einer künstlichen, provozierten Krise, wenn man 
so will. Der Künstler bedient sich der jeweils kulturell 
naheliegenden Affektbilder und -situationen, die er 
komplex in sein eigenes ästhetisches Universum bet- 
tet - so bieten sich gerade die Bizarrerien des Modern 
Primitivsm zur Simulation von »Authentizität« an. Bis 
zu einem gewissen Grad ist demnach jedes »gelunge- 
ne« Kunstwerk zugänglich und zugleich nicht. Die 
Analyse der Autorenschaft kann jedoch nie die Vor- 
aussetzung für eine tiefere Erkenntnis sein — sie 
bestätigt lediglich die Tauglichkeit des Künstlers als 
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Mittler. Kunst besteht also als Methode der Erkennt- 
nis, als Möglichkeit, »ganz« zu werden. Zärtlichkeit, 
Sexualität, Gewalt, Tod, Qual, Schöpfung, Irritation, 
Relativierung, Bestätigung, Alltäglichkeit und Mythos 
sind die Dreh- und Angelpunkte des initiatorischen 
Werkes, das sich im einen Fall einer Darstellung 
modern primitiver Körpertechniken bedient, oder im 
anderen Fall den Stil der Darstellung aus einer Reflek- 
tion dieser Techniken bezieht. Essentielle Erfahrungen 
werden ästhetisch vermittelt und vom Publikum aut- 
hentisch erlebt — im Idealfall. Die Passage ist das Ziel, 
die Transzendenz die Idee. 

Wir leben im Zeitalter der reduzierten Erfahrung, 
der domestizierten Authentizität; ein essentielles Lei- 
den wird vermißt und gefordert. Die Rituale einer 
neuen Kunst, die sich über Autoreflexivität und Zita- 
tion erhebt, wird zeitgenössische Wege finden, latent 
mythische Bilder modern verkleiden, um vergessenes 
und vermißtes Erleben neu zu garantieren. Sie werden 
einer Generation ohne Weltkriege und Revolutionen 
vielleicht zur »humanen Geburt« verhelfen. Kunst 
gleicht im Einklang mit dem Modern Primitivism ei- 
nem magischen Ritual, dessen komplexer Aufwand 
dem Ziel dient, das Unterbewußtsein positiv zu mani- 
pulieren und zu stimulieren. Kunst ist in diesem Sinne 
der magische Akt, künstlerischen Willen geltend zu 
machen. Bild, Musik, Rede, Kostüm und viele weitere 
sinnliche Reize sind die Medien des magischen Ritu- 
als. Gleichsam soll Kunst zum tiefenpsychologischen 
Psychodrama werden. Kunst im Zeichen von Modern 
Primitivism ist und bleibt das Medium von Eros und 
Thanatos, von mythischem Werden und Vergehen. 
Und zudem wird im Moment existenzieller Entäuße- 
rung — im Schmerz, in der Lust - jede Grenze hinfällig: 
Die Mauern von Gender fallen, egalisiern alle Partizi- 
pienten. Die Körpertechniken des Modern Primitivism 
kennen die Schranken der Geschlechter nicht. Sie sind 
die Chance auf ein möglicherweise überfälliges neues 
Verständnis des unheimlichen Anderen, jenseits des 
alltäglichen Unbehagens. 


Das in unserem Sinn Reine 


trägt den unverwechselbaren 
Stempel des starken, 
unnatürlichen und laster- 
haften Verlangens erotischer 
Phantasie. 


Salvador Dali, Die Liebe 


Das neue Gesicht des Barbaren: 
Mode und ihre mediale Projektion 


Das neue Gesicht des Barbaren ist zunächst ein 
äußerlich manifestes Phänomen, eine Frage der sub- 
kulturellen Mode. Neben dem archaischen Medium 
Leder sind es vor allem weitere hautähnliche Materia- 
lien, die zur zweiten Haut, zur »Skin Two« des Moder- 
nen Primitiven werden: Latex, Lack und Lycra. Die 
Kontur des Körpers wird betont und maskiert zugleich: 
ein sichtbar verhülltes Gesicht. Im Zusammenhang mit 
den Begriffen Körpermodulation und -manipulation 
ist das Anlegen formender Korsagen zu sehen, die 
den Körper zugleich stützen, in eine gewünschte Form 
pressen und panzern — ungeachtet des Geschlechts. 
Eine schwarzlederne Korsage mit Schnallen, wie man 
sie auch aus Filmen wie Edward Scissorhands 
(Edward mit den Scherenhänden) und Hellraiser 
kennt, verleiht dem Körper auch etwas Nicht-Mensch- 
liches, Insektenhaftes. Als Schuhwerk dienen primär 
Stiefel aller Art, vom Arbeiterschuh bis zum Reitstie- 
fel. Die Konnotation mit Dominanz und Macht wird 
dabei bewußt gesucht, um das Element der Gewalt 
ritualisiert in die Kleidung einzubeziehen. Bestimmte 
Schuhmarken haben sich auf diese Weise etabliert: 
Doc Marten’s, Rangers, Dredd Commanders werden 
als Etiketten im Modern Primitivism durchaus ernst 
genommen. Als Schmuck und Accessoires dienten vor 
allem Silber- oder Messingschmuck, die in einigen 
Fällen fast den Anschein einer Waffe haben können: 


So wurden im Zusammenhang mit dem Modern Pri- 
mitivism krallenartige Gelenkringe populär, die zum 
Teil auf Designs des Schweizer Apokalypse-Künstlers 
H.R. Giger basieren. 


Eine wesentliche Rolle kommt schließlich der Ge- 
staltung des Körpers selbst zu. Zunächst die Frisur, die 
in allen möglichen extremen Varianten getragen wird. 
Neben dem zumindest teilweise kahlrasierten Schädel 
sind es spezielle Formen der Dreadlocks, also ver- 
filzter oder zumindest geflochtener Haarsträhnen, die 
im Modern Primitivism immer wieder auftauchen. Sie 
verweisen jedoch keineswegs auf den in der jamaika- 
nischen Reggae-Bewegung populären Haarkult, son- 
dern gemahnen an das mythische Medusenhaupt, 
eine machtvolle, abschreckende Waffe. So werden die 
Haare zu einem Symbol von Wildheit und Animalität 
bei Männern wie Frauen. Wenigen ist bewußt, daß 
auch Kelten, Germanen, die Hunnen und die norda- 
merikanischen Huronen diese Haartracht in der einen 
oder anderen Variante im Krieg einsetzten, um den 
Gegner zu beeindrucken. Ähnliche Funktion kommt 
dem Körperschmuck zu, der in mindestens zwei Va- 
rianten verbreitet ist: Piercing und Tattoos. Die Pier- 
«ingringe aus Edelstahl werden an allen sensitiven 
Körperstellen getragen und bewiesen bereits in der 
römischen Kaiserzeit den Mut und die Leidensfähig- 
keit Ihrer Träger. Auch bei Frauen sind sie zum Mani- 
fest einer erweiterten Sexualität geworden, zu einem 
symbol der Suche - nach intensiven Beweisen der 
Existenz. Tattoos sind in sehr verschiedenen Formen 
und Kulturen bekannt. Im Modern Primitivism haben 
sich vor allem die großflächigen, farbstarken »Tribals« 
durchgesetzt, verschlungene Ornamente, die zum Teil 
in symbolische Form übergehen können. Desweiteren 
sind eS vor allem mythische und okkulte Symbole, die 
u als Motive etabliert haben. All diese Elemente 
. Een Verbindung mit sadomasochi- 
en at her, die von einigen Teilen der 
ee ang tatsächlich praktiziert 
Wünsche und F gerichtige Adaption der Initiations- 
Eee 'wartungen erscheint. Gerade im Sa- 

US macht sich eine bewußte Hinwen- 
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Neben einigen Ausläufern der Hippiekultur der 
späten sechziger Jahre war die Punkbewegung der 
siebziger Jahre die erste große Subkultur, deren An- 
hänger mit Modern Primitive-Elementen auf sich auf- 
merksam machten. Mit Sicherheitsnadeln wurden 
temporäre Piercings — v.a. im Gesicht — vorgenom- 
men, Tätowierungen wurden offen getragen, die 
Haare strähnig »gestellt« und teilweise ausrasiert. 
Schwarzes Leder war — und ist - in diesem Umfeld ein 
beliebtes Kleidungsmedium. Die Urpunk-Bewegung 
der späten Siebziger splittete sich im folgenden Jahr- 
zehnt in verschiedene weitere Bewegungen auf: GO- 
thic, Grebo, Psycho, später Grunge und Elektropunk. 
Gothic ist eine schwarzromantische Subkultur, die so- 
wohl als spätes Erbe des Existenzialismus angesehen 
werden kann, als auch als Hybrid der Postpunkbewe- 
gung unter dem Einfluß des New Romantic der frühen 
achtziger Jahre. Erste Vertreter dieser sich vornehm- 
lich schwarz kleidenden, weißgeschminkten Subkultur 
mit einem oft diffusen Faible für das Okkulte, Mor- 
bide und Mittelalterliche sind die Bands BAUHAUS 
seit 1979, deren Stück Bela Lugosi’s Dead als erster 
Gothic-Rock-Song betrachtet werden kann, THE SI- 
STERS OF MERCY, THE CURE und ALIEN SEX FIEND. 
Neben dem »hochgeschlossenen« mittelalterlichen 
Aspekt dieser Subkultur behauptete sich bis heute 
eine Tendenz zur sadomasochistischen Ästhetik, de- 
ren Versatzstücke ähnlich wie in der Punkbewegung 
eingesetzt werden. Andererseits ist in der Selbstdar- 
stellung einiger Gothic-Bands, v.a. FIELDS OF THE 
NEPHILIM, eine Hinwendung zum Schamanismus und 
zum stark veräußerlichten Heidentum (Paganismus) 
auffällig.? Sowohl Punk, als auch Gothic haben sich 
als äußerst langlebig erwiesen und feiern regelmäßig 
ihr Comeback. 

Mit der Industrial-Musik der späten siebziger 
Jahre (THROBBING GRISTLE, S.P.K., WHITEHOUSE), 


dung zur existenziellen Freiheit bemerkbar, für die 
eine Überwindung von Machismo und dem Mythos 
eines rein weiblichen Masochismus'’ Bedingung ist. 


Wer seine eigene Qual wählen kann, hat letztlich die 
Macht. 


sowie deren aktueller Vertreter (GENOCIDE ORGAN, 
DIVE) ist ebenfalls seit Jahren ein »harter Kern« von 
Fans assoziiert, deren Selbstdarstellung den apoka- 
Iyptischen, destruktiven Gestus dieser Musikrichtung 
aufgreift und mit militaristischen Versatzstücken (Uni- 
formteile, Embleme) sowie ebenfalls Elementen der 
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S&M-Szene verbindet. Die Verwendung von Uniform- Techno- und Rave-Kultur eine Rolle. Eine szeneüber- 
elementen (Stiefel, Koppelschlösser, Reithosen, Tarnı- greifende Studie zu diesen Phänomenen liefert Wolf- 
kleidung) bei den Künstlern (z.B. LAIBACH) sowie bei gang Sterneck in dem von ihm herausgegebenen Band 
einem Teil des Publikums verweist auf den autarken Cybertribe Visionen (Hanau 1996). 

Archetyp des Kriegers, der der modernen Gesellschaft Etwas anders verhält es sich mit dem Bereich des 
‚den Kampf angesagt hat« bzw. auf die »Total War«- rockigen Industrial-Metal bzw. Elektro-Rock, der Mo- 
Mentalität des Kapitalismus reagiert. Körperkult in dern-Primitive-Elemente häufig nur als Showaspekt 
Form von Tätowierungen etc. spielt sowohl dort als ins Image integriert: THE GENITORTURERS z.B. führen 
auch in der Metal-Szene und einigen Strömungen der Piercing und Bondage als Bühnenperformance VOT, 
während in die Musik von NINE INCH NAILS und ihres 
Hybriden MARILYN MANSON zumindest Samples und 
Textzeilen integriert sind, die auf eine Auseinander- 
setzung mit Modern Primitivism schließen lassen. Auf 
eher comichafte Weise bauen THE PRODIGY und die 
deutschen RAMMSTEIN sadomasochistische, fetischi- 
stische und Tribal-Elemente in ihre Videos und Büh- 
nenshows ein, um sich in der Öffentlichkeit ein mög- 
lichst prägnantes Image zu geben. Auch Kunstbegriffe 
wie Elektropunk für THE PRODIGY und Dance-Metal 
für RAMMSTEIN schließen meist inhaltsleer an eta- 
blierte Phänomene an. Auf dieser Ebene hat der Aus- 
verkauf des Modern Primitive-Phänomens bereits 
begonnen. 


FeLIAL EVrenwr 


IMLorturers 


SOFGENITORTURE 


Vor allem im Bereich der Fotografie 
werden häufig Modern Primitive Phäno- 
mene dokumentiert. Philippe Fichot, GrUn- 
der der französischen Performance-Grupp® 
DIE FORM, der Filmemacher Richard Kern 
(s.u.) und auch so prominente Künstler WIe 
Robert Mapplethorpe und Joel-Peter Witkin sind 
u.a. auf diesen Bereichen bekannt geworden. 
Bilddokumente für die oben beschriebene Phä- 
nomenologie finden sich in David Woods Kompen- 
dium Torture Garden und in den Veröffentlichun- 
gen von Housk Randall, die beide v.a. die Londoner 
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Fetisch- und Modern Primitive-Szene präsentieren. 

Da es sich bei den Vertretern des Modern Primiti- 
vism, die man auf speziellen Parties und Konzerten 
antrifft, letztlich immer um selbsterklärte Exoten han- 
delt, die oft fest in den ökonomischen Arbeitskreislauf 
integriert sind, würde ich als Bezeichnung für dieses 
Phänomen statt dessen den etwas weniger weitgrei- 
fenden Begriff »Tribal-Style« vorschlagen. 


Flyer des »Torture Garden« 
in London. 


x ln ala a un > en a 


Man lebt im Unwahren, 

solange man nicht gelitten 
hat. 
leiden beginnt, 


Wenn man aber zu 
wendet 
man sich dem Wahren 
nur zu, um dem Unwahren 
nachzutrauern. 


E.M.Cioran, Gevierteilt 


© Ein neues Körperkino 


+ Tetsuo (Japan 1989) und Testuo II — Body 
Hammer (Japan 1991)? nennt der Japaner Shinya 
Tsukamoto seine beiden rasanten Science-Fiction- 
Filme. In einer kollabierten Industrial-Welt verschmel- 
zen Menschen, gleich David Cronenbergs und H. R. 
Gigers Biomechanoiden, mit metallenen Maschinen, 
vornehmlich mit Waffen, um sich Endkämpfe von 
archaischer Wucht zu liefern. Die Bildsprache paßte 
Tsukamoto dem monoton-hämmernden Rhythmus 
der Tonspur an: Suggestiv und rasend schnell sind Bil- 
der aus schneidendem Schwarzweiß aneinanderge- 
reiht, die schon in ihrer rasend schnellen Kontrastmon- 
tage eine Verbindung von Fleisch und Metall/Maschi- 
ne andeuten. Die Montage schafft die rhythmisierte 
Verknüpfung, die dem Zuschauer die reizlastige Bil- 
derflut ungefiltert ins Gehirn hämmert - Kino als Akt 
des Schmerzes. Tsukamoto kreierte so die eindring- 
lichste filmische Umsetzung einer industrial-inspirier- 
ten sadomasochistischen Ästhetik: Fleisch und Metall 
verschmelzen in eindeutig sexueller Konnotation letzt- 
endlich zu einer biomechanischen Waffe. In einer ein- 
drucksvollen Sequenz wird der Protagonist des ersten 
Teils von einem medusenhaft wuchernden biomecha- 


noiden Mädchen qualvoll penetriert, was seine Trans- 
formation besiegelt - er wird ganz Piercing und 
Schmerz. Tsukamoto schließt hier deutlich an Tenden- 
zen an, die bereits mit Aufkommen der historischen 
Epoche der Industrialisierung aktuell wurden: Die 
Auffassung des Körpers als mechanisches Objekt, die 
einen eventuellen Austausch von organischem Wesen 
und maschineller Kreatur möglich macht. Derartige 
Gedanken beeinflußten bereits Fritz Langs Idee der 


Das Leben ist Schmerz 


»zweiten Maria« in Metropolis (D 1925/26). Die Fe- 
tischisierung bzw. Sexualisierung mechanischer, vor- 
nehmlich metallischer Objekte erinnert an Marshall 
McLuhans Ideen aus The Mechanical Bride (1954)* 
oder etwa James G. Ballards Roman Crash (1971)°, 
der wohl nicht von ungefähr erst 1996 ausgerechnet 
von David Cronenberg (Videodrom, 1983) visualisiert 
wurde. Der industrialisierte Mensch ist auf der Suche 
nach neuen Mythen fündig geworden im industriellen 
Alltag, dessen wuchernden, rhythmischen und letzt- 
lich sinnlichen Elementen sich nur zu leicht mythische 
Strukturen überstülpen lassen. 


Bisheriger Höhepunkt von TsukamotoS Karriere 
ist das Boxerdrama Tokyo Fist (1995), IN dem der 
Regisseur selbst zusammen mit seinem Burder Khoji 
Tsukamoto ein brutal rivalisierendes Freundespaar 
spielt. Während die beiden Tetsuo-Filme den Körper- 


horror auf der surrealen Ebene durchspielten, wendet 
er sich hier einem realen Ambiente und aktuellen Phä- 
nomenen der neunziger Jahre zu: Der Versicherungs- 
vertreter Tsuda (Tsukamoto) begegnet unfreiwillig 
seinem früheren Schulkameraden Takuji (Khoji Tsuka- 
moto) wieder, als dieser sich Tsudas Lebensgefährtin 
Hizuru in eindeutiger Absicht nähert. Die junge Frau 
geht auf Takuji Werben ein, zieht in seine Wohnung 
und beginnt, ihr neues Lebensgefühl parallel zu der 
gewalttätigen Rivalität der Männer in exzessivem Bo- 
dypiercing auszuleben. Tsuda beginnt, selbst Boxen 
zu lernen und löst damit einen Schwur ein, der die 
Männer seit ihrer Schulzeit verbindet; doch ein finale 
Begegnung der Haßfreunde im Ring findet schließlich 
nicht statt. Während sich Takuji eine blutige Schlacht 
mit einem weiteren Wunschgegner liefert, verarbeiten 
Tsuda und Hizuru die Beziehungskrise auf ihre eigene 
Weise: Sie fügen sich gegenseitig schwere Verletzun- 
gen zu. In der letzten Einstellung ist Tsuda, der sein 
rechtes Auge eingebüßt hat, wieder als emotional 
gebrochener Versicherungsvertreter zu sehen. Dem 
jungen Regisseur Tsukamoto gelingt es, die in Tetsuo 
entwickelten Stilmittel nahtlos und konsequent in ein 
der Grundstruktur nach klassisches Dreiecks-Melo- 
dram zu integrieren: Pulsierende Stahlschlag-Rhyth- 
men, ruhelose Handkamera und Stakkato-Schnitt las- 
sen den Film selbst zur Großstadterfahrung werden. 
Er zeigt Charaktere im alltäglichen Leerlauf, auf dem 
Weg zur Arbeit, in U-Bahnen und vor dem Fernseher, 
die den Bezug zum komplexen Geflecht ihrer emotio- 
nalen Bedürfnisse längst verloren haben. Als der ma- 
chohafte Takuji die monotone Zweisamkeit brachial 
durchbricht, reagieren die beiden Protagonisten mit 
hilfloser Radikalität. Hizuru gelingt es nur für kurze 
Zeit, eine Emanzipation von alltäglichen Banden äu- 
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Berlich zu kultivieren, sie bleibt jedoch verstört und 
desorientiert zurück. Auch Tsudas kurzes, verbissenes 
Aufbegehren durch das Boxen endet in Verwirrung. 
Nahm er zu Beginn zumindest die Großstadt als inner- 
lich kranke, verwesende Hochglanzmaske wahr — Tsu- 
kamoto findet dafür eindringliche Bilder —, scheint er 
am Ende gänzlich blind geworden zu sein: Mit seinem 
trüben, toten Auge steht er bewegungslos starrend 
auf einer einsamen Stahlbrücke ... Modern Primi- 
tivism ließ vielleicht alle Beteiligten gleich werden vor 
dem Schmerz der Existenz, doch eine Rettung gab es 
für keinen ... 

Ebenfalls in einer Grauzone zwischen narrativem 
Film und teilweise selbstzweckhaftem Experimen- 
tieren bewegt sich Jim van Bebber, der mit einigen 
kurzen Promorollen und bislang einem abendfüllen- 
den Spielfilm Aufsehen erregte. Sein Streetgang-Film 
Deadbeat at Dawn (USA 1990) ist sowohl inhaltlich 
als auch ästhetisch ein wütender Aufschrei gegen 
das kommerzielle Hollywoodkino. Ähnlich wie George 
Miller in The Road Warrior (Mad Max 2 - Der 
Vollstrecker, 1981) bringt van Bebber in einem ver- 
zweifelten Gewaltakt mit sich selbst in der Hauptrolle 
den Ausschuß des Actionkinos der achtziger Jahre zur 
Reife und treibt die Darstellung physischer Gewalt 
zu einem hysterischen Endpunkt. Zu befremdlichen 
Noisecollagen reißen sich seine Protagonisten mit 
bloßen Händen gegenseitig in Stücke. Und ähnlich 
wie Tsukamoto dient van Bebber die narrative Struk- 


tur lediglich als Zugangshilfe und zugleich als Falle 
für ein unbedarftes Filmpublikum. Auffällig ist die 
exzessive Verwendung akustischer Schockeffekte, die 
im Bild nur in sehr kurzen Einstellungen Entsprechun- 
gen finden, was als Stilmittel bereits aus dem italieni- 
schen und asiatischen Exploitationfilm der siebziger 
Jahre bekannt ist. Nachdem seine Zusammenarbeit 
mit der kanadischen Band SKINNY PUPPY nach der 
Herstellung eines Videoclips keine weiteren Früchte 
getragen hatte, bot van Bebber in seinem formal sehr 
geschlossenen Kurzfilm My Sweet Satan (USA 1993) 
eine anschauliche Studie seiner bisherigen Themen. 
Anhand der Geschichte des drogenabhängigen, ag- 
gressiven Satanisten Ricky (van Bebber), der im Dro- 
genrausch zusammen mit seinem Kumpanen einen 
jungen Mann »Satan opfert«, schildert er eine dra- 
stische Kehrseite des »Generation-X«-Phänomens. 
Die desorientierten, gelangweilten Jugendlichen ver- 
schaffen sich hier einen letzten Anschein möglicher 
Authentizität durch Drogenkonsum, Körperpiercing, 
Tattooing und naive Umsetzung neuheidnischer Ten- 
denzen. Der vergleichsweise »glatte« Stil, mit dem van 
Bebber dieses Umfeld reflektiert, mischt quasidoku- 
mentarische Voice-Over, Standbilder, Einblendungen 
und minimalistische Spielszenen zu einer verstören- 
den Mixtur, die einen Großteil ihrer Wirkung aus der 
offenkundigen »Authentizität« von Milieu und Hand- 
lungen bezieht. Van Bebber bedient sich der Ikono- 
grafie des Modern Primitivism, um einen Gegenent- 
wurf zur populären, kommerziell orientierten Kultur 
zu liefern. Dieser antipopuläre Gestus scheint dem 
Bedürfnis zu entspringen, eine der kommerziellen 
Medienkultur verloren gegangene Intensität wieder- 
geben zu wollen. Im scheinbaren Bruch mit den sinn- 
lichen Wahrnehmungsgewohnheiten des mediener- 
fahrenen Publikums, den Irritationsmomenten, soll 
eine neue Erfahrung möglich werden, die Kunstrezep- 
tion zur »authentischen« Erfahrung werden läßt. Diese 
Irritation wird — anders als bei Tsukamoto, der eher an 
die Tradition des filmischen Surrealismus und Expres- 
sionismus anschließt — durch die Verweigerung ge- 
genüber klassischen Spielfilmkonventionen erreicht: 
die Abwesenheit eines identifikationstauglichen Cha- 
rakters; die streng auktoriale Erzählperspektive, die 
einem dokumentarischen Gestus gleicht; die Integra- 
tion nachweislich real durchgeführter Körpermani- 
pulationen (Nippelpiercing, Tätowierungen); die weit- 
gehende Zerstörung eines Spannungsbogens durch 
Vorwegnahme des Endes, und die Bereitschaft, durch 


extremen Einsatz akustischer und visueller Effekte 
einen audiovisuellen Exzeß anzustreben, der in diesem 
Kontext — anders als im Splatterfilm der frühen achtzi- 
ger Jahre - keinen unterhaltsamen, nervenkitzelnden 
Aspekt mehr bedient, sondern - im Idealfall — zur Pei- 
nigung des Rezipienten beiträgt. Wollte man diese 
Strategien etwa mit denen des frühen Luis Bunuel 
oder Antonin Artauds Ideen vergleichen, fällt erneut 
auf, wie nah sich zeitgenössische Industrial-Culture, 
Modern Primitivsm und klassische Avantgarde stehen. 

Gary Wright, ein junger Australier, konnte sich 
außerhalb seines Landes bislang kaum durchsetzen. 
Sein rasantes Porträt einer Gruppe rechtsradikaler 
Skinheads in Melbourne namens Romper Stomper 
(1992), durch das Russell Crowe zum Star wurde, 
stieß vor allem in Deutschland auf Unverständnis, da 
Wright, jede der beteiligten Parteien - die Skins, die 
Vietnamesen, die Bürger und die Polizei - sehr de- 
struktiv zeichnet und sich nie eine moralische Perspek- 
tive aneignet, wie sie sonst bei dieser Thematik üblich 
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ist. Er zeichnet die Skins als Krieger ohne wirkliches 
Ziel, die sich an den eigenen Aggressionen aufreiben. 
In seinem Teeny-Drama Metal Skin (1995) widmete 
sich Wright gleich mehreren unterschiedlichen Subkul- 
turen. Wie in Romper Stomper taucht auch hier eine 
mysteriöse Gothic-»Hexe« auf, die das Außeralltägliche 
in satanistisch motivierter Promiskuität sucht, wäh- 
rend sich die männlichen Protagonisten in brutalen 
Autocrashs ums Leben bringen. Wieder verweigert der 
Regisseur die Identifikation und beobachtet aus zy- 
nischer Distanz die tödlichen, hilflosen Rituale einer 
entwurzelten Jugend, die er z.B. durch Zeitlupe und 
Stimmverzerrung mit Raubtieren parallelisiert. 

Den einzigen deutlichen Versuch, Modern Primiti- 
vism tatsächlich rituell in einen Spielfilm einzuarbeiten, 
unternahm der angloafrikanische Regisseur Richard 
Stanley, der als Sohn einer Ethnologin in Namibia 
in engem Kontakt zu einer Schamanin aufwuchs. Er 
erzählt in Dust Devil (1994) die Geschichte eines 
nomadisierenden Dämons, der durch die Namib-Wü- 
ste wandert und willige Seelen sammelt, bis ihm eine 
mutige Frau den Kampf ansagt. In seiner Liebe zu ihr 
wird er zum Menschen und kann getötet werden - 
mit dem Ergebnis, daß sich das dämonische Erbe auf 
sie überträgt. Dieser teilweise meditative Horrorfilm 
macht sich stilistisch das schamanistische Symbol der 
Spirale eigen: Sie ist das Symbol der Transformation, 
der Wanderung zwischen den Welten. Der Dust Devil 
(Robert Burke) hinterläßt sie an den Schauplätzen sei- 
ner Morde. Nach der ersten Tat setzt er das Haus in 
Brand und fährt mit einem Auto genau dieses Symbol 
auf dem Vorplatz in den Sand, während sich die 
Kamera langsam in die Luft schraubt, eine gegenläu- 
fige Bewegung vollführend. Unterlegt ist der Film mit 
einer Mischung aus Italo-Western-Musik, gregoria- 
nischen Chorälen und rituellen Trommelrhythmen, ei- 
nem Puls, der den ganzen Film reflektiert. Stanley, der 
die Gothic-Videos für FIELDS OF THE NEPHILIM insze- 
niert hatte, meint es nun todernst. Mehrfach hat er in 
Interviews betont, wie groß die weltanschauliche Be- 
deutung derartiger Dämonenwesen für ihn ist. In der 
Fusion aus Ideologie, Religion, Mystik, Meditation und 
Tribal-Style erinnert er an eine waghalsige Mischung 
aus Andrej Tarkowskij (Stalker), Clive Barkers Hell- 
raiser und Kenneth Anger (Lucifer Rising). 

Zunehmend werden auch Mainstreamfilme in 
Amerika produziert, die den Tribal-Style lediglich 
exploitativ ausstellen, um ihren abgenutzten Ge- 
schichten einen modischen Dreh zu geben. Ein solcher 


Fall ist Dee Snider’s Strangeland (USA 1998) von 
John Pieplow. Über den Internet-Chat lockt dort der 
Modern-Primitive-Killer Captain Howdy (Snider) die 
Teenie-Opfer in seine Wohnung. Recht bald kann ihn 
der Polizist Gage (Kevin Gage) überführen, als er 
nach seiner entführten Tochter sucht, doch Howdy 
wird bald als geläutert entlassen. Erst ein Lynchmob, 
der ihn exekutieren will, weckt erneut die Lust am 
Foltern und Morden ... Das Modern-Primitve-Element 
dieses modisch-glatten Thrillers wird als »Eltern- 
Schreck<-Ambiente ausgenutzt, die S&M-Praktiken 
des Killers werden als verbrecherisch denunziert. 

Die Schlüsselfiguren der amerikanischen Under- 
ground-Szene der achtziger Jahre, z.B. FOETUS-Grün- 
der J. G. Thirlwell, THE BUTTHOLE SURFERS oder auch 
Punk-Heroen wie Henry Rollins von BLACK FLAG und 
Lydia Lunch, sind präsent in einer ebenfalls in den 
frühen achtziger Jahren beginnenden Underground- 
Film-Strömung, die sich nach den programmatischen 
Artikeln von Nick Zedd »The Cinema of Transgres- 
sion« benannte. Zedd war gleichzeitig einer der 
ersten Vertreter dieses ursprünglich auf New York 
fixierten Undergroundkinos. Im Zuge der Experimente 
Andy Warhols und des Trashfilms der siebziger Jahre 
(z.B. John Waters oder der späte Hershell Gordon 
Lewis) drehte er teilweise improvisierte, rauh und 
spontan gefilmte Experimental- und Kurzspielfilme, 
die sich des ganzen Fundus des Avantgardefilms be- 
dienten (Doppelbelichtung, Doppelprojektion, Farb- 
verfremdung, Medientransformation wie Video auf 
Film usw.). Gemäß seinem eigens verfaßten Konzept 
des Cinema Of Transgression handelte es sich hierbei 
um »the other cinema«: »The Cinema of Trans- 
gression was about negated borders and the brea- 
king of boundaries. Its stated aim was to perform 
revolutionary acts which would cross all socially 
constructed and socially accepted barriers. In a 
society where most people appear to have either 
the critical engagement of Romero’s Dawn of the 
Dead zombies, or be running in fear from their 
(socially dictated) demons, the COT sought a state 
of »awareness«, where perhaps even to feel pain 
and risk everything becomes valid when faced with 
the alternative.«’ Der Akt des Grenzüberschreitens 
auf allen Ebenen, der Transgression, ist abgleitet von 
Georges Batailles Ideen aus »L’&rotisme« (1957)®. Die 
beteiligten Künstler schienen sich zum Teil über die 
Schwächen ihres bedingungslosen Konzept bewußt 
zu sein: »In terms of the sensibility of the people 


involved, I think that people regarded the COT as 
infantile, which it undoubtedly was, with all the 
fun involved in being completely fucking infantile, 
completely irresponsible. It definitely disturbed 
some people.«° 

In nahezu allen Beiträgen zum COT steht der 
menschliche Körper im Mittelpunkt des Interesses. Es 
ist meist ein sexualisierter Körper, der handelt oder 
behandelt wird, der Körper des Modern Primitive. Wie 
schon bei van Bebber angedeutet, spielt immer wie- 
der die Authentizität des Dargestellten eine große 
Rolle: in Kerns Sewing Circle wird einer Frau die Va- 
gina zugenäht, in seinem Pierce bekommt ein Mäd- 
chen beide Brustwarzen gepierct. Nick Zedd erzählt 
von einem weiteren Beispiel, das die Ästhetik des 
COT verdeutlicht: In War is Menstrual Envy filmte 
er, wie die Porno-Ikone Annie Sprinkle einem Opfer 
schwerer Brandwunden die Narben leckt. Auch er 
schließt hier an eine »Ästhetik des Häßlichen« an, die 
bereits im 19. Jahrhundert theoretisiert wurde, auf 
sehr rohe Weise also Elemente der »schwarzen Ro- 
mantik«'® reflektiert. 

Richard Kern gilt als namhaftester Vertreter der 
COT-Bewegung. Sein Stil wird in einem 12-minütigen 
Super-8-Film aus dem Jahr 1985 deutlich, der in seiner 
endgültigen Form seit 1990 auf Video kursiert und ver- 
mehrt auf Festivals gezeigt wird: Submit to Me. Kern 
filmt mehrere Freunde und Bekannte - u.a. Lydia 
Lunch, J.G. Thirlwell und Henry Rollins — bei der Insze- 
nierung ihrer eigenen intimsten Fantasien in bühnen- 
haft arrangierten bzw. neutralen Räumen. Das reicht 
von dem phallischen Balzen Lunchs über den lasziven 
Tanz von Audrey Rose bis zu brutalen Tötungsphan- 
tasien in sadomasochistischer Ikonografie. Ein Höhe- 
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im Mainstreamkino. 
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punkt ist der gegenseitig herbeigeführte »Liebestod« 
zweier Gothic-Waver, die sich strangulieren. Das epi- 
sodenhafte Geschehen ist hauptsächlich durch die 
Musik der BUTTHOLE SURFERS verbunden, gelegent- 
lich kommt es auch zu Rückgriffen auf vorangegange- 
ne Episoden (Lydia Lunch taucht zweimal auf). Etwa 
in der Mitte wird in einzelnen Buchstaben das Wort 
»DESTROY« eingeblendet. Kern zeigt schon im Titel 
seine Präsenz als filmischer »Beichtvater«. Er sieht 
sich stets in der Rolle des Evil Cameraman, ein Be- 
griff, der einem späteren Film entlehnt ist. Der Voyeu- 
rismus des passionierten Filmemachers wird nicht nur 
offensichtlich, sondern gar Motivation des Werkes. Die 
menschliche Existenz wird in dieser Collage auf eine 
Präsenz des Körpers in Situationen sexuellen Ge- und 
Mißbrauchs reduziert. Zerstörung der eigenen Physis 
(der verwesende Junkie) oder der des »Sexualpart- 
ners« (die Erschießung des Sklaven) werden als lust- 
volles Erleben präsentiert. Auf hauptsächlich destrukti- 
ve Weise überschreitet Submit to Me so die Grenzen 
des kommerziellen Erzählkinos, ohne dessen Ikono- 
grafie und Hauptansatzpunkte (Sex und Gewalt) aus- 
zusparen. 

Ein weiterer Weg, über den Tribal-Style und 
Modern Primitivism ihren Weg in den kommerziellen 
Mainstream fanden, ist sicher eben jene Musik, die 
sich dieser Manierismen schon als Showelement be- 
dient hatte: Inspiriert durch den rauhen Industrial- 
Rock von FOETUS gelang es der amerikanischen Grup- 
pe MINISTRY 1988, mit ihrer LP The Land of Rape 
and Honey, den durch Modern-Primitives-Elemente 
aufbereiteten Industrial-Sound kommerziell verwert- 
bar zu machen, '' indem sie ihn mit Versatzstücken der 
Rock- und Popmusik kombinierten. MINISTRY ist heute 
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in zahlreichen kommerziellen Filmen vertreten (z.B. 
Escape from L.A./Flucht aus L.A., USA 1995, John 
Carpenter).'? Aus dem selben Umfeld kommt Trent 
Reznor von NINE INCH NAILS. Er gestaltete bis heute 
drei Soundtracks zu bekannten Hollywood-Filmen: 
Natural Born Killers (USA 1994, Oliver Stone), The 
Fan (USA 1996, Tony Scott) und Lost Highway (USA 
1996, David Lynch). Er kombiniert in allen drei Fällen 
ursprünglichen Industrial-Noise mit Elementen von 
Popmusik (David Bowie, Lou Reed), Folk (Leonard 
Cohen), Ethno-Folklore (rituelle Indianer-Gesänge), 
Industrial-Rock (MARILYN MANSON, LARD) und 
Avantgarde (Diamanda Galas, COIL). Vor allem seine 
eigenen Songs werden stets als inzwischen durchaus 
ritualisierte Signale für einen zutiefst verwirrten, de- 
struktiven, pathologischen Geisteszustand eingesetzt, 
etwa bei Robert de Niros Gewaltakten in The Fan 
oder zu Beginn von Seven (Sieben, 1995, David Fin- 
cher). In den NIN-Videoclips (z.B. dem vielfach zen- 
sierten S&M-Clip Happiness in Slavery, 1995) und in 
Teilen von Natural Born Killers kommt die von Rich- 
ard Kern etc. kultivierte rauhe« Bildsprache des grob- 
körnigen Super-8-Filmmaterials wieder zum Einsatz. 
Die Übernahme dieser lange Zeit spezifisch dem Un- 
derground zugerechneten Stilmittel signalisiert deut- 
lich den Prozeß, durch den sich die Mainstream-Kultur 
ursprünglich subkulturelle Elemente dienlich macht. 

Auch Graeme Revell, einer der Gründer der Indu- 
strial-Bewegung mit seiner Gruppe S.P.K., die immer 
ein starkes Interesse an Körpertechniken bewies, hat 
sich zusammen mit seinem früheren Kollegen Brian 
Williams in Hollywood etabliert.'3 Revell arbeitet als 
stilistisch vielseitiger Komponist — routiniert im Ein- 
satz klassischer Kompositionstechniken und rhyth- 
misch-ritueller Elemente gleichermaßen -, während 
Brian Williams als Tondesigner tätig ist (Hard Target 
/Harte Ziele, USA 1993, John Woo; Strange Days). 
Revells Arbeiten für Strange Days und mehr noch 
Alex Proyas’ gothic-Thriller The Crow (The Crow - 
Die Krähe, USA 1994), an dem auch Trent Reznor 
beteiligt war, und Tim Popes The Crow - City of 
Angels (The Crow - Die Rache der Krähe, USA 
1996) schließen den Kreis zum Modern-Primitives- 
inspirierten Underground: Hier spielen in großem Um- 
fang auch die Körpermanipulationen und -modifika- 
tionen des Cinema of Transgression eine große Rolle. 
Der durchbohrte, vernarbte, gedehnte, tätowierte und 
bemalte Körper ist zu einer neuen Spielwiese Holly- 
woods geworden. 


Das Überschreiten der »zivilisierten Grenze«, der 
Modern Primitivism, wie er als Mode und deren me- 
diale Reflexion in Film und Musik exisitiert, verdeut- 
licht erneut jene »Dialektik der Aufklärung,«, die eine 
aufgeklärte Gesellschaft immer wieder zur Kultivie- 
rung »barbarischer« Mechanismen zwingt. Der lust- 
volle Schmerz dient als Ersatz für eine fehlende Initia- 
tion und für mangelnde existenzielle Erfahrungen. Er 
befreit das gesellschaftlich gebundene Wesen aus sei- 
nen alltäglichen und geschlechtlichen Zwängen und 
läßt es eins mit sich werden. In der Konfrontation mit 
der erzwungenen Grenzerfahrung sucht der Mensch 
die individuelle Erfahrung, die seine domestizierte 
Welt verlöschen läßt. Was für den Besucher des 
MARILYN-MANSON-Konzerts zum Traum und dem 
Zuschauer eines Tsukamoto-Films zur simulierten Au- 
thentizität gerät, kann sich der weibliche wie männli- 
che Modern Primitive in seine eigene kleine, vielleicht 
wirklich individuelle Welt holen: die nur ihm selbst 
eigene physische Entäußerung - die selbstbestimmte, 
selbst erlittene neue Körperöffnung ... 


Filmografie der im Text erwähnten Filme 
mit Bezug zum Thema 


Chunk Blower (Kan 1991, Jim van Bebber) 

City of the Lost Children/Stadt der verlorenen Kinder 
(F 1996, Jeunet und Caro) 

Crash/Crash (Kann 1996, David Cronenberg) 

Dark City/Dark City (AUS/USA 1998, Alex Proyas) 
Deadbeat at Dawn (USA 1990, Jim van Bebber) 

Edward Scissorhands/Edward mit den Scherenhänden 
(USA 1990, Tim Burton) 

Escape from L.A./Flucht aus L.A. (USA 1995, 

John Carpenter) 

Fingered (USA 1986, Richard Kern) 

Hardware/M.A.R.K. 13 (GB 1990, Richard Stanley) 
Hellraiser/Hellraiser - Das Tor zur Hölle (GB 1987, 
Clive Barker) 

The Hunger/Begierde (USA 1982, Tony Scott) 

Metal Skin (AUS 1995, Geoffrey Wright) 

My Sweet Satan (USA 1993, Jim van Bebber) 

Natural Born Killers/Natural Born Killers 

(USA 1994, Oliver Stone) 

Once Were Warriors/Die letzte Kriegerin 

(NZ 1996, Lee Tamahori) 

Pierce (USA 1986, Richard Kern) 

Post-Modern Primitves (USA 1996, Charles Gatewood) 
Romper Stomper (AUS 1992, Geoffrey Wright) 

Sewing Circle (USA 1992, Richard Kern) 

Spasmolytic (KAN 1990, Jim van Bebber) 

Strange Days/Strange Days (USA 1995, Kathryn Bigelow) 
Strangeland (USA 1998, John Pieplow) 

Submit to Me (USA 1985, Richard Kern) 


- Tetsuo - The Iron Man (Jap 1989, Shinja Tsukamoto) 
- Tetsuo Il - Body Hammer (Jap 1991, Shinja Tsukamoto) 
- The Craft/Der Hexenclub (USA 1996, Andrew Fleming) 
- The Crow - City of Angels/The Crow - Die Rache 
der Krähe (USA 1996, Tim Pope) 
- The Crow/The Crow - Die Krähe (USA 1994, Alex Proyas) 
- The Evil Cameraman (USA 1986-1990, Richard Kern) 
- The Road Warrior/Mad Max 2 - Der Vollstrecker 
(Aus 1981, George Miller) 
- Tokyo Fist (Jap 1995, Shinja Tsukamoto) 
- Videodrome/Videodrome (Kann 1983, David Cronenberg) 
- War is Menstrual Envy (USA 1992, Nick Zedd) 


Alle Filme sind bei Videodrom, Berlin, auf Video erhältlich, falls 
die Berliner Staatsanwaltschaft nicht wieder den moralischen 
Hammer schwingt. 
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1 Wolfgang Sofsky: Traktat über die Gewalt, Frankfurt am 
Main 1996, 5.231 

2 Einflüsse der Gothic-Szene auf den Film sind zu bemerken in: 
The Lost Boys; The Craft; The Crow; The Crow - 

City of Angels, Interview With A Vampire, The Hunger, 
Metal Skin, Blade, Dark City u.a. 

3 Diese beiden Titel wurden wahrscheinlich durch eine Figur 
aus den in Japan sehr populären »Akira«-Mangas inspiriert, 
stehen aber in keinem näheren Zusammenhang. 

4 dt.: Die mechanische Braut, Dresden 1996 

5 dt.: Crash, München 1996 

6 Nick Zedd benutzt diese Bezeichnung in seinem Magazin 
Underground Film Bulletin, New York 1986ff. 

7 Sargeant, Jack: Deathtripping. The Cinema of Trans- 
gression, London/San Francisco 1995, 5.33 

8 Georges Bataille: Die Erotik, München 1994 

9 Tessa Hughes Freeland, Filmemacherin, nach: Sargeant, 

S. 159ff. 

10 Ich beziehe diesen Begriff auf Mario Praz: Liebe, Tod und 
Teufel, München 1960/1970 

11 Der erste Song der Platte kommt später in Hardware 
(M.A.R.K. 13, 1990) von Richard Stanley vor, der auch 
Ministry-Videoclips (Stigmata) inszeniert hat. Dave Thompson 
dokumentiert diese Entwicklung lexikalisch in seinem Buch 
Industrial Revolution, Los Angeles 1994. Man muß ab etwa 
1988 von einem weiter gefaßten Industrial-Begriff ausgehen. 

12 Die Vertreter des COT reagierten kritisch auf diese Kom- 
merzialisierung und betonten die Ent-Kontextualisierung 
der benutzen Elemente, z.B. Mark David Chapman in Under- 
ground Film Bulletin 8, New York 1989. 

13 Revell und Williams arbeiteten bei 5.P.K. zusammen und 
gründeten das Industrial-Label Side Effects, das seit den neun- 
ziger Jahren wieder existiert. Williams selbst ist für sein Klang- 
forschungsprojekt Lustmord bekannt. 
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Judith Halberstam geht 

in ihrem Buch Female Ma- 
sculinity (1998) davon aus, daß wir zwischen der 
weiblichen Männerdarstellung, einem mindestens 
zweihundert Jahre alten Theatergenre, und dem Drag 
King, einem relativ neuen kulturellen Phänomen, 
unterscheiden müssen. Die Männerdarstellerin »at- 
tempts to produce a plausible performance of male- 
ness as the whole of her act«, der Drag King hin- 
gegen »performs masculinity (often parodically) and 
makes the exposure of the theatriciality of mascu- 
linity into the mainstay of her performance«. Mit 
anderen Worten richtet der Drag King die Aufmerk- 
samkeit auf die Performanz von Geschlecht, wäh- 
rend die Männerdarstellerin versucht, ihre Darstel- 
lung von Männlichkeit so sauber überzeugend aus- 


zuführen, daß sie gar nicht als Darstellung erkannt 
werden kann. 

Diese Unterscheidung wird allerdings fragwürdig, 
sobald wir den Drag King mit seinem männlichen »Ge- 
genspieler«, der Drag Queen vergleichen. Spätestens 
seit Esther Newtons grundlegender Studie Mother 
Camp: Female Impersonators in America (1972) 
wird der Begriff Drag Queen als Synonym für Frauen- 
darstellung im Allgemeinen benutzt, wobei der Begriff 
Drag Queen allerdings in der homosexuellen Szene 
gebräuchlicher ist. Ebenso verhält es sich mit dem 
Drag King. Newton folgend, könnte behauptet wer- 
den, daß der Begriff Männerdarstellerin bloß die 
heterosexuelle Bezeichnung für das ist, was Lesben 
als Drag King bezeichnen. Mit diesem Vergleich will 
ich jedoch nicht behaupten, daß es eine parallele Ent- 
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Drag Kings 
und die Performanz 


wicklung oder Geschichte von weiblicher und männ- 
licher Darstellung gegeben hätte. Deshalb nicht, weil 
Drag Queens seit Jahrzehnten schon fester Bestand- 
teil der Schwulenszene, Drag Kings aber kein traditio- 
neller Bestandteil der lesbischen Barszene sind. Trotz- 
dem möchte ich in folgendem Text am Konzept der 
Performanz festhalten, möchte die Darstellung des 
Drag King unter dem Gesichtspunkt jüngster Theorien 
über die Performanz von Geschlecht lesen. 


Im Mittelpunkt meiner Analyse stehen die H.I.S. 
Kings, eine Gruppe von etwa zwanzig Frauen, die 
seit 1996 in Columbus, Ohio auftreten. Sie verbinden 
Theorie mit Unterhaltung auf hohem intellektuellem 
Niveau und haben damit eine ganz eigene Herange- 
hensweise an das Genre der Drag Show entwickelt, 


des postmodernen 
Geschlechts 


das sich von den Drag King-Szenen in London, New 
York und San Francisco unterscheidet, die Judith Hal- 
berstam in ihrem Buch beschreibt. Diese Drag-Shows 
und -Wettbewerbe bestehen fast ausschließlich aus 
Einzeldarstellern, die sich in ihren Aufführungen der 
Präsentation dessen widmen, was sie »female mas- 
culinity« nennt. Es gibt dort so wenig Interaktion 
zwischen den einzelnen Darstellern wie — besonders 
in New York — zwischen weißen und farbigen Drag 
Kings. Die H.I.S. Kings dagegen arbeiten bewußt als 
Gruppe, nicht als miteinander in Konkurrenz tretende 
Einzeldarsteller. Die Truppe hat immer Darsteller ver- 
schiedener Hautfarben gehabt und ihre Aufführun- 
gen übertreten bewußt Rassengrenzen. Außerdem be- 
schränken sich die Shows der H.1.S. Kings nicht auf 
die Darstellung von »female masculinity«, sondern 
enthalten auch hochinteressante Kommentare ZUr 
Konstruktion und Darstellung von Weiblichkeit, da 
einige H.1.S. Kings auch in verschiedenen weiblichen 
Rollen auftreten. Indem sie in ihren Shows Elemente 
der Pop- und Subkultur mit theoretischen Diskursen 
verbinden, spiegeln sie nicht nur zeitgenössische Fe- 
minismus- und Gender-Debatten wider, sondern ver- 
komplizieren diese zugleich in produktiver und unter- 
haltsamer Weise. Ihre Ensemble-Nummern, die von 
Einzeldarstellern gar nicht aufgeführt werden könn- 
ten, haben den Rahmen der Drag- Performance er- 
weitert und den Darstellern ermöglicht, die Gender- 
Dimensionen der Pop-Phänomene, mit denen sie sich 
in ihren Nummern beschäftigen, herauszuarbeiten. 
Zwei Beispiele sollen genügen, um diesen Punkt zu 
illustrieren. 
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Doppelter Spaß mit den Backstreet Boys 


In ihrer Interpretation der Backstreet Boys-Num- 
mer Everybody widmen sich die H.1.S. Kings dem 
Phänomen der Boygroups, also rein männlich besetz- 
ten Bands, die hauptsächlich weibliche Teenager und 
(inoffiziell) Schwule ansprechen. Auch die H.1.S. 
Kings-Version der Backstreet Boys führt live zu der all- 
seits bekannten Raserei im Publikum, allerdings mit 
einem signifikanten Unterschied: Alle Bandmitglieder 
und fast alle Personen im Publikum sind Frauen. Diese 
Publikumsreaktion wie auch die zahlreichen Zuschau- 
erinnen, die den »Backstreet Boys« von beiden Seiten 
der Bühne her Dollarscheine und kleine Geschenke 
reichen, tragen zum »realness effect« der Kings-Auf- 
führung bei. Die Weiblichkeit der Fans und ihr stereo- 
typ weibliches Verhalten betonen dabei die Männlich- 
keit der Darsteller. 

Exkurs: Was ich »realness ef- 
fect« genannt habe, sollte nicht 
mit Wirklichkeit durcheinander 
gebracht werden, da es weder 
Drag Kings noch Drag Queens 
darum geht, Wirklichkeit zu imi- 
tieren. LaMiranda hat das im Film 
Stonewall (1995) auf den Punkt 
gebracht: »I'm a drag queen, baby, I don't do reality.« 
Die Abbildungen 1 bis 3 illustrieren den Unterschied. 
Die gestylte und stilisierte Weiblichkeit einer Drag 
Queen (s. Abb 1) sieht in der Regel glaubhafter aus, 
wenn man sie neben der mondänen Maskulinität ei- 
nes Mannes und sogar neben der immer schon zwei- 
felhaften Männlichkeit eines Schwulen sieht (s. Abb. 
2). Auch im nächsten Bild scheint es, daß die Männ- 


Abb. 1 


Abb. 2 


lichkeit einer Person aus dem Publikum die Illusion 
von auf der Bühne dargestellter Weiblichkeit verstärkt 
(s. Abb. 3). Der Trick an der Sache ist jedoch, daß es 
sich bei dem Mann im Publikum um David handelt, 
einen der Kings, dessen Männlichkeit gespielt ist, so 
gespielt wie auch die Weiblichkeit von Lustivious, der 
Moderatorin der Show, obgleich sie rein ontologisch 
eine Frau ist, die sich jenseits der Bühne allerdings 
nicht als »Frau« darstellt. Mit anderen Worten: Das, 
was ich »realness effect« genannt habe, wird hier 
dadurch erzeugt, daß eine Illusion von Wirklichkeit 
von einer anderen unterstützt wird, daß also zwei ein- 
ander verstärkende Illusionen den Effekt von Wirklich- 
keit hervorbringen. 

Aber zurück zu den Backstreet Boys und zu den 
Reaktionen ihrer weiblichen Fans. Auf interessante 
Weise transportiert die Drag-Performance der H.l.S. 
Kings die Backstreet Boys vom Objekt verknallter 
weiblicher Teenager und schwuler Phantasien zum 
Objekt lesbischer Verehrung. Die H.1.S. Kings eignen 
sich das Phänomen der Backstreet Boys, einer Ikone 
der vermeintlich heterosexuellen Mädchen-Kultur, an, 
um daraus ein Phänomen lesbischer Kultur zu ma- 
chen. Im Mittelpunkt dieser Aneignung steht, daß 
sich das lesbische Verhältnis zur Pop-Ikone eben nicht 
auf jene Phantasie beschränkt, für den/die Boy(s) 
zu schwärmen und/oder sich Sex mit ihm/ihnen vor- 
zustellen, sondern daß eine weitere Dimension hin- 
zukommt, nämlich die Vorstellung, selbst der Junge 
zu sein. Damit gibt die Drag King-Performance ei- 
ner anderen berühmten Crossdresser-Maxime, dem 
»Don’t dream it, be it«, eine völlig neue Wendung 
und empfiehlt sich als sicheren Weg, nicht mehr nur 
das weibliche Vergnügen sicherzustellen, sondern es 
zu verdoppeln. 


Ganz oder gar nicht - hier in echt 


Ganz oder gar nicht, der überraschende briti- 
sche Film-Hit von 1998, handelt von fünf Männern, 
die ihre Arbeit verloren haben, stempeln gehen muß- 
ten und deshalb auf die Idee kamen, ihr Glück als 
Stripper zu versuchen. Einen Großteil seines Humors 
verdankt der Film dem Kontrast zwischen den glatten, 
muskulösen und stereotyp gutaussehenden Körpern 
von Profi-Strippern wie den Chippendales und den 
ziemlich durchschnittlichen Körpern dieser eher un- 
konventionell gutaussehenden, aber redlich bemüh- 


Drag Kings und die Performanz des postmodernen Geschlechts 


ten Amateure. Der Spannungsbogen, von dem der 
Film lebt, wird schrittweise aufgebaut, von der außer- 
gewöhnlichen Idee, »es« zu versuchen, hin zu witzigen 
Vorsprachen der Bewerber, von chaotischen Proben 
bis zum Höhepunkt am Ende, der großen Nacht, in der 
die Männer, anders als professionelle Stripper, das 
Versprechen einlösen, alles fallen zu lassen. Der Film 
selbst hält dieses Versprechen allerdings nicht, son- 
dern friert das Bild in dem Moment ein, in dem die 
fünf Stripper gerade dabei sind, ihre »Männlichkeit« 
zu offenbaren. Frontale Nacktheit wird vermieden, in- 
dem die Nackten nur von hinten gezeigt werden, ver- 
mutlich mit Rücksicht auf die Altersfreigabe des Films, 
die schließlich auch zu seinem riesigen Erfolg in den 
USA beigetragen haben dürfte. 

Diesen Hintergrund vor Augen, war ich ziemlich 
überrascht, daß sich die H.I.S. Kings genau diese 
Filmszene für eine ihrer Ensemble-Nummern aussuch- 
ten. Und das, obwohl es ihnen weder möglich ist, das 
Bild einfach einzufrieren, noch jenes Versprechen ein- 
zulösen, das der Männerstrip und das dazu abge- 
spielte, soulige You Can Leave Your Hat On von 
Tom Jones vorgeben. Aber sie lösen es ein! - In dem 
Moment, in dem sich die Kings ihre Polizeiuniformen 
vom Leib reißen, enthüllen sie Ganzkörper-Kostüme, 
die absichtlich eher nach langer Unterwäsche als nach 
dem richtigen »Ding« aussehen. Der Effekt nämlich, 
den diese Nummer erzielen soll, hat nichts mit Au- 
thentizität oder Mimikri zu tun, sondern mit Übertrei- 
bung, die eine ins Extrem verkehrte und damit de- 
naturierte Männlichkeit bloßstellt. Toe B., einer der in 
dieser Nummer auftretenden Kings, macht das ziem- 
lich deutlich: Wenn er sein Hemd auszieht, kommt ein 
Brusthaar-Toupee von wirklich gigantischen Ausma- 
Ben zum Vorschein (s. Abb. 4). 

In Mythen des Alltags bezeichnet Roland Bar- 
thes den Striptease, der zwar Nacktheit verspricht, 
dieses Versprechen in der Regel allerdings nicht ein- 
löst, als ein »mystifizierendes Spektakel«. Die letzte 
Entblößung während einer Strip-Show stellt oft nicht 
den erhofften Höhepunkt der Darbietung, sondern 
eher einen Moment der Ernüch- 
terung dar, weil sie ganz einfach 
all die Erwartungen nicht erfüllen 
kann, die im Verlauf des Strip- 
tease aufgebaut worden sind. Aus 
eben diesem Grund wird der »Mo- 
ment der Enthüllung« entweder 
extrem kurz gehalten oder ganz 


Abb. 6 


Abb. 7 


vermieden, wie es in der Film-Version von Ganz oder 
gar nicht der Fall ist. So oder so wird dem Betrachter 
die Offenbarung vorenthalten, die ihm da angekün- 
digt wurde. 

Die Kings unterbrechen diese inhärente Logik des 
Striptease in dem Moment, in dem Toe B. und der 
Rest der Truppe ihre knallroten Unterhosen abstreifen 
und ihre Männlichkeit sofort verschämt mit ihren Po- 
lizeimützen verdecken (s. Abb. 5). Wenn die Kings 
kurz darauf allerdings unisono die Mützen schwen- 
ken, gehen sie weiter als ihre filmischen Vorbilder: Sie 
geben überdimensionierte Schwänze preis, Stoffwül- 
ste, umrahmt von künstlichem Schamhaar (s. Abb. 6). 
Diese Szene ist deshalb besonders interessant, weil 
hier die Zuschreibung eines vermeintlichen weiblichen 
Mangels (Frau = Mann — Penis) von den überdimen- 
sionierten Gliedern überlagert wird, die stolz von den 
Strippern zur Schau gestellt werden, wenn sie von der 
Bühne gehen (s. Abb. 7). Dieser Abschluß der Ganz 
oder gar nicht-Nummer macht klar, daß sich die 
H.1.S. Kings weigern, die von Biologie und Körper auf- 
erlegten Grenzen zu akzeptieren — deshalb ziehen sie 
eine völlig überzogene, lächerliche Darstellung von 
Männlichkeit der realistischen Darstellung vor. Die 
H.1.S. Kings versuchen erst gar nicht, Realität zu imi- 
tieren, sondern liefern eine Kopie, die noch größer 
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(und daher noch besser?) ist, als das Original je sein 
könnte. Falls es denn stimmen sollte, daß es die 
Größe ist, auf die es ankommt, sind (diese) Frauen die 
besseren Männer. 

In Mackdaddy, Superfly, Rapper schreibt Hal- 
berstam, es sei unbestreitbar, »that camp has not 
worked for »kings< and that therefore different sy- 
stems of humor and different circuits and theater 
must be corralled in order to make the king role inte- 
resting«. Ihre Behauptung, daß Camp immer schon 
eine wichtige Rolle innerhalb schwuler Kultur gespielt 
habe, bei den Kings allerdings nie habe Fuß fassen 
können, wird von der Ganz oder gar nicht-Nummer 
in Frage gestellt. Interessanterweise definiert Halber- 
stam Camp als »ironic gender practice whithin which 
gender traits are exaggerated for theatralic and often 
comic effect«, was ja, wie ich behaupten würde, ge- 
nau auf die Ganz oder gar nicht-Nummer der H.1.S. 
Kings zutrifft. Zugleich widerlegt es ihre in Female 
Masculinity vorgetragene These, Camp »tends to 
be the genre for an outrageous performance of femi- 
nity ... rather than outrangeous performances of 
masculinity«. Natürlich gibt es ein Mißverhältnis zwi- 
schen Männer- und Frauendarstellern. Das heißt aber 
noch lange nicht, daß Drag Queens - oder schwule 
Männer im Allgemeinen — ein Camp-Monopol besit- 
zen. Historisch mag Camp zwar nicht gerade Haupt- 
merkmal lesbischer Kultur gewesen sein, dieser und 
ähnliche H.1.S. Kings-Auftritte haben inzwischen aller- 
dings ziemlich deutlich gezeigt, daß es offensichtlich 
so etwas wie lesbischen Camp gibt. 


Geschlechterwechsel der anderen Art 


Zusätzlich zu den verschiedenen Variationen von 
Männlichkeit, die sie in ihrer Show präsentieren, bril- 
lieren einige Mitglieder von H.1.S. Kings auch durch 
faszinierende Darstellungen von Weiblichkeit. Wir 
erinnern uns an DJ Loves spektakuläre Darstellung der 
Mimi aus dem Musical Rent (s. Abb. 8). Ein anderes 


Mitglied der Kings, Baby T (siehe Abb. 9), stellt in 
einer Nummer einen kultivierten Herrn dar, der seine 
Sehnsucht, »to kiss the Girl« besingt (s. Abb. 10), um 
dann ein wenig später dem Wunsch nachzuhängen, 
das Mädchen zu sein (s. Abb. 11). In ihrer Version des 
Titelsongs von Dirty Dancing wird Baby Ts Weiblich- 
keit durch die Männlichkeit seines Partners Reardon 


Abb. 9 Abb. 10 


Abb. 11 j 


Abb. 12 


Abb. 13 
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noch betont — der wiederum an anderer Stelle in der 
Show ganz richtig erklärt, daß er eben einfach Too 
Sexy sei (s. Abb. 12-13). Reardons höchst überzeu- 
gend wirkende Männlichkeit verstärkt die Illusion des 
Geschlechterunterschieds, die durch ihren gemeinsa- 
men Auftritt entsteht. 

+ Die Repräsentation von Männlichkeit und Weib- 
lichkeit erweist sich bei dieser Nummer jedoch als 
höchst vielschichtig. Zum einen gibt Baby T, der asia- 
tischer Abstammung ist, der Rolle, die Jennifer Grey 
im Film spielt (und damit auch ihrer Beziehung zu der 
Person, die von Patrick Swayzee dargestellt wird) eine 
weitere Dimension — indem sie nämlich eine Bezie- 
hung zwischen einer Asiatin und einem/einer Weißen 
daraus macht und so der weißen Heterosexualität die 
repräsentative Vorrangstellung nimmt. Wichtiger ist 
aber noch, daß die Wirkung der von Baby Ts sorgfältig 
ausgewählten femininen »Accessoires« — das mäd- 
chenhafte Pink ihres Kleides, ihre Frisur, ihr bescheide- 
nes Lächeln, die roten Lippen und die Rollsöckchen — 
durch einen physischen Marker gebrochen werden, 
der völlig im Widerspruch zu dieser Konstruktion von 
Weiblichkeit steht: Baby Ts Tätowierungen. 

Halberstam nennt als ein Element der Drag King 
Shows die »Überlagerung«, in ihrer Definition »a male 
role (being) layered on top of the king’s own mascu- 
linity« (Female Masculinity). Diese Definition ist 
hilfreich für Kings, die ausschließlich männliche Cha- 
raktere darstellen; dennoch erscheint sie allzu be- 
grenzt, denn wir können damit nicht beschreiben, wie 
verschiedene Geschlechterrollen - einschließlich der 
Darstellung von Frauen (durch Frauen) - tatsächlich 
übereinandergeschichtet werden können. 

Im Fall von Baby T sind die Tätowierungen Zei- 
chen für eine eher am Männerbild orientierte Weib- 
lichkeit. Sie machen uns darauf aufmerksam, daß mit 
dem femininen Rollenbild die eigene weibliche Männ- 
lichkeit der Darstellerin überlagert wird. Dies macht 
vor allem das folgende Bild deutlich: die Tätowie- 
rungen, die Reardon und Baby T auf ihren Oberarmen 
tragen, befinden sich hier ungefähr auf selber Höhe 
(s. Abb. 14). So entsteht eine Parallele auf symbo- 
lischer Ebene, die die Ähnlichkeit zwischen den bei- 
den betont und die im Widerspruch zum Anschein des 
Geschlechtsunterschieds steht - auf dem ja die Dar- 
stellung von Heterosexualität ebenso basiert wie das, 
was Judith Butler »naturalistic effects of heterosexua- 
lized genders« nennt. Ich will damit nicht behaupten, 
daß die Performance ein nahtloser Akt sein sollte oder 
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daß Reardon und Baby T scheitern, weil ihre Nummer 
eben nicht nahtlos ist. Im Gegenteil — ich stimme Hal- 
berstam zu, die schreibt, daß die durchlässigen Gren- 
zen zwischen Spielen und Sein dazu beitragen, die 
Künstlichkeit konventioneller Geschlechterrollen zu 
verdeutlichen. Allerdings muß hier auf einen weiteren 
wichtigen Punkt verwiesen werden, den Halberstam 
nicht erwähnt: Ein Drag King kann die Künstlichkeit 
konventioneller Geschlechterrollen nicht nur durch 
seinen Auftritt als Mann bloßstellen, sondern auch, 
wenn nicht sogar noch effektiver, durch die Darstel- 
lung von Frauen. 

Die Moderatorin der H.1.S. Kings Show, die gele- 
gentlich als King Luster auftritt (s. Abb. 15), präsentiert 
sich gewöhnlich in der weiblichen Rolle der Lustivious 
de la Virgion. Wird H.I.S. Kings — der Name des En- 
sembles - eher in Sinne des Possessivpronomens denn 
als Akronym gelesen, bezeichnet er die Akteure als 
»seine« Kings und stellt die Männerrollen der Show 
in Beziehung zur Darstellung von Weiblichkeit durch 
die Moderatorin. Dies wiederum läßt die Deutung zu, 
daß Lustivious keine Frau ist und auch nicht sich 
selbst als Frau spielt, sondern daß sie eine weibliche 
Drag Queen ist, eine Frau, die vorgibt, ein Mann zu 
sein, der vorgibt, eine Frau zu sein (s. Abb. 16 u. 17). 


In /mitation and Gender Subordination argu- 
mentiert Butler: »Drag is not the putting on of a gen- 
der that belongs properly to some other group, i.e. an 
act of expropriation oder appropriation that assumes 
that gender is the rightful property of sex, that »mas- 
culine« belongs to the »male« and »feminine« belongs 
to the »female«.« Es gibt kein »richtiges« Geschlecht, 
keine festen Eigentumsverhältnisse: die Geschlechter- 
rollen gehören nicht einem biologischen Geschlecht 
mehr als einem anderen, sind nicht das kulturelle Ei- 
gentum eines Geschlechts. H.1.S. Kings Darstellungen 
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verschiedener Arten von Weiblichkeit demonstrieren, 
daß, wie Butler behauptet, »drag enacts the very 
structure of impersonation by which any gender is 
assumed« — was natürlich von Frauen gespielte Weib- 
lichkeit miteinschließt. 

Lustivious macht dies höchst überzeugend in 
einer Nummer klar, die auf einem Prince-Song basiert. 
Lustivious spielt die Drag Queen bis zu jener Stelle, an 
der sie die Schminke wegwischt, die sie als Frau 
kenntlich macht und schwarze Schuhcreme aufträgt, 
die Koteletten, einen Goatee und einen Schnurrbart 
andeuten sollen. Wenn Prince die Frage der Fragen 
stellt - »Do you want him or do you want me?«, ent- 
blößt sie ihren/seinen kahlgeschorenen Kopf. Was 
passiert in dieser Performance? Die Auswahl der Mu- 
sik und die sexuelle Ambivalenz des Sängers bringen 
das Thema der zweideutigen Geschlechterrollen ins 
Spiel. Die Frage »Willst du ihn oder mich?« ist eben- 
falls zweideutig, denn die Voraussetzung für ein hete- 
rosexuelles Szenario basiert vollständig auf der An- 
nahme, daß der Sprecher männlich ist und die Frage 
an eine Frau richtet. Die schwarze Schuhcreme erin- 
nert an alte Vaudevilleshows, als die Künstler ihr Ge- 
sicht schwärzten, bevor sie in einer Minstrel Show auf- 
traten. Ein schwarzes Gesicht schwarz zu färben, pro- 


blematisiert die Konstruktionen von Rasse und »rassi- 
scher Identität« ebenso wie die Show die Aufmerk- 
samkeit auf die Konstruktion von Geschlecht lenkt: 
Hier wird deutlich, wie Geschlechterdarstellung im- 
mer auch von Annahmen über »Rasse« geprägt wird. 

Ein weiterer interessanter Aspekt entsteht durch 
das Abwerfen der Perücke. Es entsteht nämlich nicht 
jene Klarheit oder Sicherheit, die üblicherweise mit 
einer Demaskierung einhergeht: Nein, alles wird 
vielschichtiger. Ein gängiger Bestandteil von Drag 
Queen-Shows ist die Enthüllung des »Mannes darun- 
ter« am Ende der Vorstellung. Diese subkulturelle 
Konvention hat Julie Andrews in Blake Edwards Ko- 
mödie Victor/Victoria (1982) in einem popkulturel- 
len Kontext wiederaufgenommen. Chris Straayer weiß 
in ihrem Artikel über »temporäre Transvestiten« über- 
zeugend zu argumentieren, daß Victor/Victoria »sei- 
ne« Frauendarstellung mit einer doppelten Vernei- 
nung beendet und damit die generischen Gender- 
Konventionen von kurzem Haar und vom Absetzen 
der Perücke völlig zum Einsturz bringt, um ihre »Män- 
nerverkleidung« als Realität zu zeigen. Das Problem — 
wenn es auch nur von kurzer Dauer ist - liegt darin, 
daß Victor/Victoria aufgrund dieser Offenbarung aus 
dem Kreislauf der heterosexuellen Ökonomie aus- 
scheidet, weil sie kein geeignetes Objekt der Begierde 
mehr für King ist, dem von James Garner gespielten 
Gangster aus Chicago. Der Rest des Films dreht sich 
um Kings Versuch, Victorias wahre Identität als Frau 
zu enthüllen, um sein heterosexuelles Begehren zu 
legitimieren. 

Im Fall von Lustivious ist alles nicht so einfach. 
Ihr Auftritt stellt generell die Existenz eines weib- 
lichen Subjekts in Frage, das innerhalb des Kreislaufs 
der heterosexuellen Ökonomie enthüllt oder verein- 
nahmt werden kann. Im Gegensatz zu Victor/Victoria 
ist Lustivious kein temporärer Transvestit, sondern ein 
Crossdresser, deren Geschlechterrollenspiel von ihrer 
Darstellung lesbischer Identität überlagert wird. Diese 
Rolleninterpretation verneint fixe Geschlechteriden- 
tität und verweist auf sexuelle Entgrenzungsmöglich- 
keiten jenseits heterosexueller Festlegungen. 


Das Verwischen von Geschlechterkategorien ist 
auch das Herzstück einer anderen Shownummer: Toe 
B. betritt die Bühne in einem übertrieben verzierten 
Cowboykostüm ä la Village People — Lederleggings 
und Stetson inklusive — und tanzt zum Song / Feel 
Like A Woman, der bezeichnenderweise von einer 


Drag Kings und die Performanz des postmodernen Geschlechts 


Männerstimme interpretiert wird. Toe B. beginnt zu 
strippen und legt mit Hilfe eines Handspiegels Lippen- 
stift auf. Als er den Hut abnimmt und darunter eine 
blonde Langhaarperücke zum Vorschein kommt, als er 
sich das Hemd vom Leib reißt und sich im mit Straß- 
steinen besetzten BH präsentiert, geht der Song in 
Shania Twains Originalversion über. Toe B. wandelt 
sich vom schwulen Drag über den geschlechterüber- 
greifenden Drag bis hin zum Frauen-Drag und demon- 
striert in diesem Verlauf, »[that there are no] direct 
expressive lines or causal lines between sex, gender, 
gender presentation, sexual practice, fantasy and 
sexuality« (Butler). 


Indem sie ihre Auftritte aktiv und bewußt mit 
Geschlechter- und Rassenpolitiken aufladen, mischen 
H.I.S. Kings dem Phänomen Drag eine Dosis Theorie 
bei, die wiederum durch ihren unbändigen Sinn für 
Humor abgemildert wird. Abgesehen von ihrer Kar- 
riere in der lesbischen Unterhaltungskunst sind oder 
waren die H.I.S. Kings Studentinnen der »Women’s 
Studies«, was sicherlich zur theoretischen Ausgefeilt- 
heit ihrer Aufführungen beiträgt. Im Gegensatz zu 
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»Women’s Studies«, die auf der gängigen Trennung 
zwischen den Geschlechtern aufbauen, versuchen 
H.I.S. Kings in ihren Shows, Gender auf höchst ver- 
schiedene Weise zu dekonstruieren - eine Ironie, die 
weder den Akteurinnen noch dem Publikum verbor- 
gen bleibt. H.l.S. Kings führen die Drag King-Kultur 
aber auch in neue Richtungen, weil ihre Vorstellungen 
nicht — wie in der New Yorker Szene — durch Separa- 
tionsstrategien oder Berührungsänste behindert wer- 
den. Die H.I.S. Kings entwickeln neue Ensemblenum- 
mern genauso wie eine einzigartige lesbische Version 
von Camp und sie kommentieren auf diese Weise das 
Ausmaß, in dem Rasse und Ethnizität die kulturelle 
Konstruktion von Männlichkeit bestimmen. Vor allem 
aber stellen die H.l.S. Kings die Definition des Drag 
King als Frau, die in Männerrollen auftritt, in Frage. 
Sie vermitteln erfolgreich die Idee, daß jedes Ge- 
schlecht Drag ist — ein Kostüm, das manchmal auch 
ganz schön eng sein kann — und sie handeln nach der 
Maxime, daß Geschlechterverwirrung nicht nur — wie 
Kate Bornstein so eloquent ausführt — ein geringer 
Preis für den sozialen Fortschritt ist, sondern auch 
höchst unterhaltsam. 
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»Ailmee und Jaguar« - eine 


lesbische Liebe in Nazi-Deutschland 


Im März 1946 besuchte die amerikanische Jour- 
nalistin Janet Flanner für die Zeitschrift The New 
Yorker die Nürnberger Kriegsverbrecherprozesse und 
erlebte dabei die Verteidigungsrede Hermann Görings 
so: »What he offered his judges, was no mea culpa 
but a dissertation on the technique of power. The 
horrifying weakness in everything he said was that 
it took no account of the destruction it had caused 
in other men’s or nations’ lives. (...) There were 
not more than a few hundred people in the court- 
room. They had the awful privilege of listening to 
the personal recital of aman who helped tear apart 
millions of lives.«'! 


Es ist ziemlich schwer, sich Millionen Leben vor- 
zustellen, leichter fällt es mit ein paar exemplarischen 
Einzelschicksalen. Zum Beispiel Felice Schragenheim, 
geboren 1922, genannt Jaguar, eine lesbische Jüdin, 
die im Untergrund lebt und einer Widerstandsgruppe 
angehört. Und Elisabeth Wust, geboren 1913, genannt 


Lilly, auch Aimee, Hausfrau, vier Kinder, Mutterkreuz 
in Bronze, verheiratet mit einem strammen Nazi. 1942 
lernen sie einander in Berlin kennen, werden ein 
Liebespaar. Die Journalistin Erica Fischer hat ihre 
Geschichte in dem Buch Aimee und Jaguar (1994) 
bekannt gemacht, Max Färberböck danach den gleich- 
namigen Film gedreht, welcher Anfang 1999 in die 
Kinos kam. 

Fischer ist der durch die Zeitumstände und Bio- 
graphien ungewöhnlichen Beziehung mit historischer 
und sozialkritischer Akribie nachgegangen. In Ge- 
sprächen vor allem mit Elisabeth Wust, durch das 
Aufspüren von Zeitzeugen und Originalmaterial hat 
sie eine wirklichkeitsnahe Bestandsaufnahme erstellt. 
Und dabei stets dafür gesorgt, daß die brisanten 
Widersprüche der Konstellation — hier die verfolgte 
jüdische Homosexuelle, dort die linientreue Mitläu- 
fer-Mutti, beide einander dennoch ganz und gar ver- 
fallen — sichtbar bleiben. Eindringlich wird so der 
Prozeß transparent, in dem sich Elisabeth Wust aus 
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dem fraglos übernommenen, heterosexuellen Frau-W 
enideal — Haushalt und Nachkommenschaft — her- 
auslöst. Während die verliebte Felice Schragenheim 
letzte Fluchtchancen ins Ausland ignoriert sowie sich 
der Geliebten als Jüdin zu erkennen und damit völlig! 
in ihre Hand gibt. Beide riskieren bewußt Kopf und 
Kragen, nehmen den Augenblick fürs ganze Leben, .“ 
denn eine Option auf die Zukunft gibt es nicht. Was 
bleibt, ist die tolle Lust aneinander und am Dasein. 
Alles andere ist angesichts der allgemeinen Verhält- 
nisse schimärisch. 

Die stupende Sprengkraft dieses grenzüberschrei- 
tenden, sinnlichen, mutigen Lebens im hic et nunc 
vermittelt sich auch, obwohl Erica Fischers Schilderun- 
gen und zumal die Beurteilungen nicht nur affirmativ 
ausfallen. Als Tochter einer jüdischen Mutter 1943 in 
der englischen Emigration geboren, kam sie mit ihren 
Eltern 1948 nach Österreich zurück. Der Klappentext 
nennt Fischer eine Wiener »Feministin der ersten Stun- 
de«. Die freie Journalistin lebt seit 1988 in Deutsch- 
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land. Durch ihre Wurzeln und die Beschäftigung mit 

der jüdischen Geschichte schien die studierte Histo- 
rikerin prädestiniert gewesen zu sein, dem Schicksal 
von Felice Schragenheim und Elisabeth Wust nachzu- 
spüren. So kümmert sich Fischer auch überzeugend 
um das große Ganze, was das »Dritte Reich«, seine 
Politik und den Holocaust betrifft. Unangenehm bis 
problematisch wird die erzählerische Chronik jedoch, 
sobald der konkrete Verlauf der Affäre zwischen den 
beiden Frauen Fischers Geschichtsverständnis nicht 
entspricht, das wenigstens in diesem Buch auf einem 
ausgeprägten Gut-Böse-Schema beruht: Da scheint es 
der Autorin massiv gegen den Strich zu gehen, die 
Beziehung zwischen der Jüdin und der Nazi-Mitläufe- 
rin als gleichberechtigt und ausgewogen anzusehen, 
welche ihrer Meinung nach doch nur eine Mesalliance 
zwischen Opfer und Täter gewesen sein kann. 

In ihrem Nachwort zur Erstausgabe aus dem Jahr 
1994 versteigt sich Fischer zu so kühnen Spekulatio- 
nen wie: »Ich glaube nicht, daß Jaguar bei Aimee 
geblieben wäre.« Ob es angesichts einer heterosexu- 
ellen Beziehung zu einer solchen Einschätzung ge- 
kommen wäre, scheint mehr als fraglich. Ebenso, ob 
Fischer dann Elisabeth Wust die lebenslange Trauer 
um den geliebten Menschen vorgeworfen hätte. Oder 
das »Wir«, mit dem Elisabeth Felice und sich vereint 
und das Fischer offensichtlich für unstatthaft hält. Fer- 
ner ist sie »wütend auch, weil sich Lilly mit ihrem 
hartnäckigen Festklammern an die Vergangenheit ihr 
Leben zugemauert hat.« Und schließlich fragt sie 
noch, warum Wust nicht »in den 70er Jahren, als in 
Berlin die Lesbenszene blühte, den Schritt ins Leben 
zurückgewagt« hätte. Durch den »Schuß eigener 
Selbstgerechtigkeit«, den sich Fischer schriftlich zuge- 
steht, und durch mehr oder weniger latente Homo- 
phobie schmälert sie ihre verdienstvolle und kluge 
Recherche selbst.? 

Zwar ist das überarbeitete Vorwort zur Taschen- 
buchausgabe "98 gemäßigter ausgefallen, aber längst 
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ha bo 
nicht frei von homophober Ranküne: »Der Erfolg des 
Buches ist darauf zurückzuführen, daß es von 
einer außergewöhnlichen Liebesgeschichte erzählt, 
die keine Chance hatte, sich im Alltag abzunützen, 
und die in ihrer Tragik daher zu Projektionen ein- 
lädt. Das Bedürfnis lesbischer Frauen nach Vorbil- 
dern und Heldinnen, die eine Kontinuität zur 
eigenen Lebensgeschichte herstellen, ist so groß, 
daß die kritische Distanz zu den Ereignissen zwi- 
schen 1933 und 1945 häufig verlorengeht. Daß die 
eine als Jüdin und nicht als Lesbe umgebracht 
wurde und die andere wegen ihrer Liebe zu einer 
Frau im »Dritten Reich« nicht verfolgt wurde, will 
nicht in das herbeigesehnte Bild lesbischen Hel- 
dentums passen. (...) Möge dieses Vorwort 
helfen, die bittersüße Liebesgeschichte von Aimee 
und Jaguar mit all ihren Brechungen zu lesen, 
ohne daß dabei ihre zeitlose Schönheit und Ro- 
mantik verlorengehen.« ? 

Natürlich hat Fischer recht, was das mangelnde 
Geschichtsbewußtsein gegenüber dem faschistischen 
Deutschland - allerdings nicht nur unter homosexu- 
ellen Frauen — betrifft. Doch ist es schließlich ihre 
Leistung, dem durch die Aufarbeitung der Geschichte 
von Aime&e und Jaguar gründlich entgegengetreten zu 
sein. Warum das Bedürfnis nach Vorbildern bei lesbi- 
schen Frauen und schwulen Männern so groß ist, hat 
gewiß auch mit deren gesellschaftlicher Nicht-Exi- 
stenz zu tun, unabhängig davon, ob ein Unternehmen 
mit einer männlichen »Kaffeetante« wirbt oder eine 
Zigarettenfirma mit Lesben, Tunten und anderen Exo- 
ten. Es ließen sich gewiß viele schlechtere »Vorbil- 
der« (Fischer) als gerade Elisabeth Wust und Felice 
Schragenheim finden, zumal in einem Land, das zehn 
Jahre über die Errichtung eines Denkmals für die 
ermordeten Juden Europas diskutierte, ehe es dieses, 
mit dem Gestus, endlich Ruhe zu haben und einen 
betonierten Schlußstrich zu ziehen, in Kompromiß- 
form beschloß. 


+  Bezugnehmend auf die unterschiedliche straf- 
rechtliche Verfolgung homosexueller Menschen unter 
der Nazi-Diktatur hat Claudia Schoppmann 1993 in 
ihrer Studie Zeit der Maskierung. Lebensge- 
schichten lesbischer Frauen im »Dritten Reich« 
nachgewiesen, daß »trotz der propagandistischen 
Ausrottungsparolen nach der Machtübernahme 
eine abgestufte und differenzierte Homosexuel- 
lenpolitik praktiziert wurde«. Anders als der »rassi- 
stische Vernichtungskrieg«, der sich unterschiedslos 
»vor allem gegen die jüdische Bevölkerung und Sinti 
und Roma richtete«, wurden bei der Homosexuellen- 
verfolgung für Frauen und Männer deutlich andere 
Maßstäbe angelegt. 

»Selbst im NS-Staat, dem Unrechtsstaat par 
excellence, gab es keine strafrechtliche Verfolgung 
lesbischer Frauen, während gleichzeitig rund 
50000 Männer nach Paragraph 175 StGB verurteilt 
und 10-15000 in KZs eingeliefert wurden, von 
denen rund zwei Drittel nicht überlebten.« ® 
+ Insofern wirkt Fischers Verweis auf das »herbei- 
gesehnte Bild lesbischen Heldentums« wiederum vor- 
eingenommen. Wie sie selbst eruierte, wurde Felice 
Schragenheim auffällig, weil sie eine Jüdin war. Ihr 
Lesbischsein spielte dagegen kaum eine Rolle. Bei 
Elisabeth Wust allerdings wurde die sehr wohl regi- 
strierte Homosexualität sowie der Kontakt zu einer 
gesuchten Jüdin nur deshalb vernachlässigt, weil sie 
sich als unbescholtene Mutter von vier Kinder ver- 
dient gemacht hatte. Diese disparaten Parameter in 
der juristischen Beurteilung reflektieren auch die kon- 
träre Einschätzung von männlicher und weiblicher 
Sexualität. 

»Der NS-Staat ging von einer umfassenden 
‚natürlichen Abhängigkeit der Frau vom Mann 
aus -— auch und besonders in sexueller Hinsicht -, 
die er so weit wie möglich gesetzlich und institu- 
tionell zu verankern suchte. Basierend auf einer 
jahrhundertealten patriarchalischen Tradition, die 
Passivität zum weiblichen Geschlechtscharakter 
erklärte, schien eine selbstbestimmte weibliche 
Sexualität und damit auch Homosexualität un- 
denkbar. All dies führte dazu, daß die Mehrheit 
der Nazis in der weiblichen Homosexualität keine 
Gefährdung der »Volksgemeinschaft« sah.« ? 

Angesichts dieser — mittlerweile durchaus be- 
kannten — Denk- und Vorgehensweise befremdet 
Fischers Verdikt von der Ignoranz der lesbischen com- 
munity hinsichtlich des Holocaust ebenso wie der Ver- 
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such, die verschiedenen Opfer der NS-Vernichtungs- 
politik gegeneinander auszuspielen. 

Max Färberböck, der zusammen mit der briti- 
schen Autorin Rona Munro (u.a. Co-Autorin bei Ken 
Loachs Film Ladybird, Ladybird, GB 1993) das Dreh- 
buch zu Aimee und Jaguar frei nach der Buchvor- 
lage verfaßte, nimmt die Herzensanlegenheit in ihrer 
politischen Komplexität wie in ihrer emotionalen 
Kompromißlosigkeit ernst. Weder wird Felice Schra- 
genheims Entscheidung nachträglich entkräftet noch 
wird Elisabeth Wust als unveränderlich verbohrte 
Reichsnarzisse gezeigt. Durch die inhaltliche wie dar- 
stellerische Unbedingtheit, die auf der Absolutheit der 
Gefühle und dem freien Willen der Protagonistinnen 
besteht, wird auch der mörderische historische Kon- 
text nicht abgeschwächt. 

Trotz aller Unterschiede verbindet Buch wie Film 
eine grundlegende Tendenz: Zu einer privaten Idylle 
unter Ausschluß der Öffentlichkeit taugt diese /iaison 
dangereuse nicht. 

Auch Max Färberböcks filmische Adaption schafft 
ein differenziertes Bild des späten Nazi-Deutschland. 
»Ich habe die Geschichte nicht einfach abgeschrie- 
ben, weil ich hundertprozentig davon überzeugt 
bin, daß man weder aus der Wirklichkeit noch aus 
Romanen etwas übernehmen kann, sondern daß 
man es neu erfinden muß, um das wirkliche Leben 
der Figuren zu schnuppern.« Auf diese Weise 
gelingt ihm das Kunststück, aus der polymorphen, 
faktenreichen Chronologie der Liebesgeschichte wirk- 
lich großes Kino zu machen. Es ist sO spannend wie 
sinnlich, so humorvoll wie unversöhnlich. 

Färberböck/Munro haben die Geschichte von 
Aimee und Jaguar in eine Rahmenhandlung gebettet, 
die das vergangene Geschehen geschickt in die Ge- 
genwart transponiert, bruchlos den Zeitsprung INS 
Heute vollzieht und so die schmerzstillende histori- 
sche Patina entfernt. Zu Beginn wartet die greise Lilly 
Wust zwischen zusammengeschobenen Möbeln und 
Umzugskartons darauf, ins Altersheim gebracht zu 
werden. Sie sitzt rauchend in einer dunklen Ecke ihrer 
Wohnung und schaut dem Treiben der potentiellen 
Nachmieter zu, die ein öliger Makler herumführt. 
Schließlich holt eine jungdynamische Betreuerin im 
Minirock Lilly Wust ab, um sie in ihr neues Heim zu 
fahren. 

»Letzter Blick zurück?« fragt sie vor dem Haus. 
Doch die sehr gefaßte Dame (Inge Keller) schüttelt 
nur knapp den Kopf und dreht sich nicht mehr um — 
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als wäre ihr Abschied von der alten Welt schon viel 
früher geschehen. 

Die Liebesgeschichte von Felice und Lilly ist un- 
ablösbar mit dem nationalsozialistischen Terror ver- 
bunden, der sie bald zerstörte. Dieser ist im Film zwar 
stets präsent, zum Hauptthema gerät er jedoch nicht. 
Das »Dritte Reich« bildet die zufällige Folie für die 
wundersame Romanze, die jederzeit hätte passieren 
können und dann im denkbar schlechtesten Moment 
geschah. Mit luziden, eindringlichen Bildern (Kamera: 
Tony Imi) fixiert Färberböck das große Glück der bei- 
den Frauen historisch konkret und befreit es doch 
auch immer wieder aus Zeit und Raum. 

Dabei hält die Kamera, fern voyeuristischer oder 
rührseliger Penetranz, eine ausgewogene Balance 
zwischen Nähe und Distanz. Zeigt sich durch die eine 
die individuelle Tragik in schmerzhafter Feinzeich- 
nung, Öffnet sich durch die andere die Perspektive auf 
die verheerende gesamtgesellschaftliche Konstella- 
tion. »Draußen wurde gestorben, und hier spielte die 
Musik dazu«, sagt Ilse (Johanna Wokalek) einmal 
über das »Hotel am Zoo«, wo sich, sozusagen im 
Auge des Hurrikans, amüsierwillige Zivilisten, Solda- 
ten, Parteibonzen und eben, wie vor der Hitler-Dikta- 
tur, Felice und ihre Freundinnen treffen. 

»Auf die Deutschen, das ehrlichste Volk der 
Welt«, hebt diese dort einmal das Glas, denn was 
draußen passiert und ihnen jederzeit ebenso zustoßen 
kann, ist offensichtlich niemandem ein Geheimnis. 

Für die Darstellung des allgegenwärtigen Horrors 
hat Färberböck immer wieder Leerstellen ausgespart, 
die beiläufig-kommentarlos von latenter Angst und 
Gefährdung, Bespitzelung und Denunziation erzählen. 
Es gibt fiese Nazi-Visagen, ausgebombte Häuser, ein 
brennendes Klavier auf der Straße. Lotte (Elisabeth 
Degen), eine jüdische Freundin Felices, wird sofort 
erschossen, als sie bei einer Ausweiskontrolle flieht. 
Einmal bekommt Lilly überraschend Elternbesuch, 
weshalb sich ihr Noch-Liebhaber versteckt. Nichts 
ahnend schimpft der Vater über die Regierung, wor- 
auf ihm der Offizier prompt mit Anzeige und Konzen- 
trationslager droht. Einmal hat Felice irgendwie eine 
Thüringer Wurst besorgt und teilt sie im dunklen Haus- 
flur mit einer Freundin. Plötzlich erweitert sich der 
Bildausschnitt. Reglos sitzt ein Soldat im Treppenhaus 
und schaut den beiden Frauen zu. Sie gehen schnell in 
getrennte Richtungen auseinander. Es herrscht Krieg 
nach innen und nach außen. Das Sterben ist alltäglich 
geworden. 


Und trotzdem: Es gibt ein Leben vor dem Tod. 
Nicht mehr und nicht weniger — und das nach allen 
Regeln der Kunst - will dieser Film über die ekstati- 
sche, überwältigende Leidenschaft zweier Frauen für- 
einander vermitteln. 

»Wenn ich daran denke, daß ich Jahre vertan 
habe! Du weißt, daß Du meine bisherige Welt zum 
Einstürzen gebracht hast (es tut mir, weiß Gott, 
nicht leid)«, schreibt Elisabeth.® 

Und Felice, kokett, im beiderseitigen »Ehever- 
trag«: »Ich werde mich nicht mehr nach hübschen 
Mädchen umsehen, höchstens um festzustellen, 
daß Du hübscher bist. (...) Ich werde nicht dage- 
gen protestieren, daß Du für mich sorgst. (...) Ich 
werde Dich immer lieben.« ? 

Verschwindend klein ist die Zahl der Filme, in 
denen offen homosexuelle Frauen die Hauptfiguren 
sind, und kaum einmal erscheint die elementare 
Macht ihrer Sexualität glaubwürdig. Umso bemer- 
kenswerter, wie souverän Färberböck die heterosexu- 
ellen Konventionen überwindet. Aimee und Jaguar 
ist voll obsessiver Erotik und maßloser Lust, die für 
das ungleiche Paar wenigstens zeitweise Pogrom und 
Krieg marginalisieren. Mit Maria Schrader als Felice 
und Juliane Köhler als Lilly sind zwei phantastische 
Darstellerinnen zu bewundern. Sie spielen die gran- 
diose Lebensfreude und Sinnlichkeit mit hinreißender 
Verve. 

Anfangs hat Felice den aktiven Part in der Bezie- 
hung, jedoch holt Elisabeth rasch auf, so daß sich 
nach kurzer Zeit ein wahrhaftiges Gleichgewicht ein- 
stellt. Zu Beginn wird Aimee als brave Hausfrau mit 
Wollstrümpfen und züchtigem Kleid dargestellt, Jagu- 
ar im strengen Tweed-Anzug mit weißem Hemd. Was 
als klassisches lesbisches Rollenmodell aus Femme 
und Butch erscheinen mag, gerät jedoch recht schnell 
zum verspielten Ausdruck der Zusammengehörigkeit. 
Die üblichen Versatzstücke der Identität verlieren als 
Jongliermasse, deren sich die verliebten Frauen SO 
freimütig wie freizügig bedienen, ihre ideologische 
Bestimmung. 50 verweist zum Beispiel der selbstver- 
ständliche Kleidertausch symbolisch auf die Auflö- 
sung individueller Grenzen und willkürlicher Normen. 
Diese intime Vertrautheit, die Aufhebung des Kli- 
schees auch als expliziter Modus der Bildgestaltung, 
bestimmt sogar das Plakat, auf dem Aimee, die Ziga- 
rette lasziv im Mundwinkel, Jaguars Anzug trägt, die 
hingegen den biederen rot-weiß-karierten Zweiteiler 
ihrer Geliebten anhat. Im Film ist dies eine der ko- 


mischsten Sequenzen, weil Aimee sich am Rauch ver- 
schluckt, worauf Jaguar ihr energisch auf den Rücken 
klopft und dabei den Rock verliert. Unbeschwert bre- 
chen die beiden in lautes Gelächter aus, als würde 
dieser gelungene Augenblick alle Zeit der Welt bedeu- 
ten, ohne Gestern, ohne Morgen. 

»Ich will jede Menge jetzt««, juchzt Felice später 
beim innigen Kartenspiel mit Frau und Freundinnen. 
Die Kamera umkreist das Grüppchen im Kerzenlicht. 
Felices Maxime — »Für mich gibt es nichts Selbstver- 
ständliches« — schließt auch die Selbstverständlich- 
keit der Opferrolle aus. Als es für die reale Felice 
Schragenheim um 1936 schon längst nichts mehr zu 
lachen gab, reimte sie in der Manier des bewunderten 
Kurt Tucholsky und ebenso unverdrossen: »Ich liebe 
Theater, ich liebe Klabund, / und außerdem finde 
ich Lachen gesund. / Die andern Leute nennen 
tatsächlich / diese Einstellung oberflächlich; / ob 
das stimmt, sei dahingestellt —- / mich freut noch 
manches auf dieser Welt.« 8 
+ Am 21. August 1944 machen die zwei Frauen 
einen Badeausflug an die Havel. Erstmals werden die 
gedämpften Farben des Films kräftig, leuchtend blau 
der Himmel, die Wolken strahlend weiß. Am Abend 
wird Felice verhaftet. Über Theresienstadt und Groß- 
Rosen verliert sich ihre Spur. Die Soldatenwitwe Lilly 
Wust heiratet 1950 wieder, um die Kinder zu versor- 
gen, läßt sich bald scheiden und bleibt ab diesem 
Zeitpunkt mit ihren Erinnerungen allein. 

Sie paßte nicht mehr in die Gegenwart. »The 
bulk of Germany, as the Germans themselves 


phrase it, still »thinks brown«, meaning the Braune 


Haus, or Nazi«, schrieb Janet Flanner 1947 nüchtern 


Alle Abbildungen aus: 

Aimee und Jaguar. BRD 1998. 

125 min. Regie: Max Färberböck. 
Mit Maria Schrader, Juliane Köhler, 
Johanna Wokalek, Inge Keller, 
Heike Makatsch, Detlev Buck u.v.a. 


Mich freut noch manches auf dieser Welt 


aus Berlin. »The new Germany is only what is left 
of Hitler’s dead Germany.« ? 

Es war eine ausnahmsweise politisch wie künst- 
lerisch couragierte Entscheidung, die Berliner Film- 
festspiele im Februar 1999 mit einem inhaltlich so 
unkonventionellen Werk wie Aimee und Jaguar zu 
eröffnen. Max Färberböcks Film repräsentiert in her- 
vorragender Weise populäres Kino ganz ohne Populis- 
mus — und zieht ausdrücklich keinen Schlußstrich 
unter das »Dritte Reich«. Die Jury wußte dies zu wür- 
digen und bedachte die beiden Hauptdarstellerinnen 
mit Silbernen Bären. Während Juliane Köhler am Tag 
der Preisverleihung in Zürich auf der Bühne stand, 
nahm an ihrer Stelle Elisabeth Wust zusammen mit 
Maria Schrader die Auszeichnungen entgegen. In ihrer 
Rede bedankte sich Schrader ausdrücklich bei der 
alten Dame für ihr Beispiel, das »uns allen hilft, hof- 
fentlich auch zu den Mutigen zu gehören, wenn es 
darauf ankommt.« 


1 Janet Flanner’s World: Uncollected Writings, 
1932-1975. New York 1979, 5. 115 f. 

2 Fischer, Erica: Ailm&e und Jaguar. Eine Liebesgeschichte, 
Berlin 1943. Köln 61997 (1994, 1996), S. 308 ff. 

3 Fischer, Erica: Aim&e und Jaguar. Eine Liebesgeschichte, 
Berlin 1943. München 1998, S. 14 

4 Schoppmann, Claudia: Zeit der Maskierung. Lebens- 

geschichten lesbischer Frauen im Dritten Reich. 

Berlin 1993, $. 13 

Schoppmann, a.a.O., 5. 17 

Fischer 1998, a.a.0., 5. 134 

Fischer 1998, a.a.0., S. 149 

Fischer 1998, a.a.O., 5. 70 
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Ohne Krimi 
geht die Mimi... 


Oder: Vom geheimnisvollen 
Charme des populären Lesbenkrimis 


Daß der Krimi ein gera- 

dezu manichäisches Genre 
darstellt, in dem es um Gut und Böse, Recht und Un- 
recht, Ordnung und Unordnung geht, ist ein Gemein- 
platz, dem jede beipflichten wird, die auch nur einen 
einzigen Kriminalroman gelesen hat. 

Diese schöne Eindeutigkeit ist sicherlich einer der 
Gründe für die bleibende Popularität der Gattung. Die 
Welt des Krimis ist erwartbar einfach. Es existieren: 
das Böse, das Verbrechen also, die Bösen, die Verbre- 
cherInnen; weiter treten auf: das Gute, mithin die Auf- 
klärung des Verbrechens und — die Guten, die Detek- 
tivfigur nebst den Opfern des Verbrechens. Gleichgül- 
tig wie komplex oder anspruchsvoll die Ausgestaltung 
des einzelnen Romans sich auch darbietet, ohne diese 
Grundkonstellation kommt kein Krimi aus. Dabei ist 
es sozusagen eine immanente Eigenschaft des Krimis, 
daß die Geschichte immer auch einen metaphysisch- 
philosophischen Aspekt besitzt. Ein ausgesprochen 
drastisches Beispiel hierfür ist ein Kriminalroman aus 
neuerer Zeit (dt. 1994) mit dem Titel Das Wittgen- 
stein-Programm von Philip Kerr, in dem der Leitfa- 
den durch die Handlung Wittgensteins Philosophi- 
sche Untersuchungen sind. 

Im Kriminalroman geht es also auf einfache Weise 
um höchst komplexe Dinge. Es ist daher nicht beson- 
ders überraschend, daß sich der Kriminalroman als 
ausgezeichnet geeignet erwiesen hat, weltanschaulich 
politische Themen aufzugreifen, besitzt er doch auf- 
grund seiner eben angedeuteten Eigenschaften ge- 


radezu eine Prädisposition dafür, als literarischer Expe- 
rimentierkasten für brisante Themen zu dienen. Er läßt 
sich also auffassen als modellhafte Darstellung und 
Lösung gesellschaftlicher, kultureller und politischer 
Konfliktsituationen. Diejenige Ausprägung dieses welt- 
anschaulich-politischen Kriminalromans, um die es 
hier gehen soll, ist der lesbisch-feministische Krimi, wie 
er in Deutschland vor allem durch die Ariadne Reihe 
aus dem Argument-Verlag popularisiert worden ist. 

Auch im lesbischen Kriminalroman geht es näm- 
lich auf einfache Weise um komplexe Dinge. 

Sally Munt bemerkt zur Genese des lesbischen 
Kriminalromans, daß er sich nicht so sehr aus der Kri- 
minalliteratur, sondern vorwiegend aus der lesbischen 
Selbstfindungsliteratur entwickelt habe (Munt 1988), 
um zu erläutern, warum gerade in Lesbenkrimis die 
persönlichen Beziehungen der Figuren eine so große 
Rolle spielen. Doch schon Agatha Christie hatte be- 
kanntlich mit der Regel gebrochen, daß der Kriminal- 
plot keinesfalls mit einem Liebesplot durchkreuzt wer- 
den dürfe. Allerdings handelt es sich bei ihr, zumin- 
dest in den ausgeführten Liebesgeschichten, immer 
um ordentliche heterosexuelle Romanzen. Dennoch 
kann an dieser Stelle die lesbische Plot-Struktur inso- 
fern ansetzen, als sich die Kriminalhandlung (die im 
Lesbenkrimi häufig sogar in den Hintergrund tritt) 
mit einem mehr oder weniger komplizierten amourö- 
sen Erzählstrang koppeln läßt. Um nämlich den Krimi- 
nalroman als lesbischen Kriminalroman zu zertifizie- 
ren, ist ein lesbischer Liebesplot — ob glücklich oder 


Ohne Krimi geht die Mimi ... 


unglücklich — unerläßlich, denn erst in einem solchen 
bietet sich die narrative Möglichkeit, den lesbischen 
Kontext der Geschichte zweifelsfrei zu etablieren. 
Auch ist es in den westlichen Literaturen durchaus 
nicht besonders ungewöhnlich, die Liebeserzählung 
per se mit identitätsstiftender Kraft auszustatten und 
sie so zum darstellerischen Instrument der Charakter- 
entwicklung zu nutzen. 

Der lesbische Kriminalroman bewegt sich also 
durchaus innerhalb der üblichen Genregrenzen. An- 
dererseits erzeugt die lesbische Amoure ihr eigenes 
Rätsel und greift so nachhaltig in das kriminale Struk- 
turgefüge ein, denn die Entwicklung der lesbischen 
Romanze reicht zwangsläufig in die Problematik der 
Normalen und Perversen, schließlich sind spätenstens 
seit dem sexualpathologischen Diskurs der zwanziger 
Jahre Fragen sexueller Identität mit den Faktoren Nor- 
malität und Perversion unweigerlich verknüpft. 

Der Lesbenkrimi gewinnt damit eine interessante 
Duplizität. Zwei Rätseln, Geheimnissen, Verbrechen 
gilt es auf die Spur zu kommen. Nicht nur die Täterin 
und/oder der Täter muß aufgespürt und damit der 
Ordnung zu ihrem Recht verholfen werden. Auch die 
wahre, also perverse, sexuelle Identität der einen 
oder anderen Protagonistin harrt der Enthüllung. 
Dabei ist freilich immer auch die Frage zu klären, wer 
hier eigentlich pervers ist — die Lesbe oder der Verbre- 
cher, oder um es noch weiter zuzuspitzen, welche 
Perversion gefährdet die Ordnung mehr - die Homo- 
sexualität oder die Kriminalität? Über die Verquickun- 
gen von den modernen Konzeptionen normal und 
pervers mit den älteren Leitvorstellungen von Sünde 
und Reinheit, und folglich Gut und Böse, ließe sich 
eine Menge sagen, doch ist das nicht unser jetziges 
Thema. Jedenfalls verflicht sich im Lesbenkrimi die 
Rede von Gut und Böse auf vielfache - und historisch 
veränderliche - Weise mit der von der Normalität und 
der Perversion. In vielen Lesbenkrimis läßt sich be- 
obachten, daß die Scheidelinie zwischen normal und 
pervers ziemlich genau der von innen und außen ent- 
spricht, daß sich also die Protagonistin(nen) im Zuge 
der Selbstfindung an der verinnerlichten Wahrneh- 
mung einer homophoben Gesellschaft abarbeiten, die 
nur allzu genau weiß, wer und was pervers ist (vgl. 
etwa Wenn die grauen Falter fliegen). Die Lesbe, 
die außerhalb der Konvention steht, sich aber selbst 
auch nach der Konvention beurteilt, emanzipiert sich 
und entwickelt ein eigenes lesbisches Innen, das die 
Selbstwahrnehmung als Perverse zugunsten der als 
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(vor sich selbst) Normale ablöst. Der Spannungsbo- 
gen der Krimihandlung verläuft meist parallel zum 
coming out und die Lösung des Falles, die Wieder- 
herstellung der Gerechtigkeit korrespondiert mit dem 
(mehr oder weniger) glücklichen Ausgang der Ro- 
manze/Selbstfindung. 

Ein besonders hübsches Beispiel gibt in dieser 
Hinsicht die »Miss Heimlichtuerin« (Forrest 1999: 
249) unter den lesbischen Serienheldinnen, Kate De- 
lafield, ab, weil es in ihrem Fall der Autorin gefällt, die 
Frage des coming out in jedem Roman neu zu stel- 
len. Zu der Vietnamveteranin, die seit Amateure und 
Die Tote hinter der Nightwoodbar unermüdlich 
Verbrechen um Verbrechen aufklärt, gehört nämlich 
ein großes Problem: sie ist nicht (immer) out — und 


kann es aus narrativen und persönlichen? Gründen 

auch nicht sein. In narrativer Hinsicht bewirkt dieser 

Kunstgriff der Autorin, daß sich das lesbische Geheim- 

nis von einer Geschichte in die nächste fortschreibt. 

Zwar ist es für die Leserin keines, das ist es für sie 
jedoch eigentlich nie — davon lebt der Lesbenkrimi 
schließlich. Doch Kate Delafield gerät von Night- 
woodbar bis Kreuzfeuer wegen ihrer nur selektiven 
Präsenz als Lesbe immer aufs Neue in (moralische) 
Bedrängnis. So gibt es in Kreuzfeuer eine interes- 
sante Sequenz, in der Delafield einige therapeutische 
Gespräche absolvieren muß,? und das bei der afro- 
amerikanischen, heterosexuellen Therapeutin, Calla 
Dearborn tut. Selbstverständlich kommt das Gespräch 
auf das Privatleben der Komissarin. Die Antwort auf 


die Frage nach Kate Delafields »fester Beziehung« 
erstreckt sich über zwei Sitzungen, weil diese ver- 
sucht, die Antwort hinauszuzögern, wenn nicht zu 
umgehen. Die Therapeutin bleibt hartnäckig und es 
kommt, nach einem letzten verzögernden Exkurs der 
Polizistin, zu folgendem Wortwechsel: 


»... Wie hätte ich eine Katze namens 
Miss Marple nicht aufnehemen 
können?« 

Dearborn schaute auf und sagte mit 
kühler, klangvoller Stimme: »In der 
Tat. Wie nicht. Wie lange dauert ihre 
Beziehung schon ?« 

Kate schaute sie respektvoll an. 
»Sechs Jahre.« [...] »Ihr Partner hat 
keine Probleme mit Ihrem Beruf?« 
Kate beobachtete sie genau, während 
sie laut und deutlich sagte: »Und 

ob sie die hat.« Sie. Jetzt war es heraus. 
Sollte Calla Dearborn damit machen, 
was sie wollte. 

Forrest 1999, S. 74, kursiv im Text 


+ Die Therapeutin Dearborn entpuppt sich als gute 
Detektivin und Kate weiß das auch zu goutieren 
(schaute sie respektvoll an): die Komissarin Dela- 
field ist allerdings auch eine kundige Delinquentin 
(beobachtete sie genau)* und wird entsprechend 
belohnt — Dearborn hat beschlossen, sie »nicht zu 
hassen« (Forrest 1999: 74). Im Gegenteil kommt es 
sogar zu einer Art Gleichstellung mit Vorbehalten 
zwischen den beiden, die sich über die jeweilig Zuge- 
hörigkeit zu schwer diskriminierten Gruppen der ame- 
rikanischen Gesellschaft konstituiert. Im sich jetzt 
entspinnenden Dialog wird die Hierarchie der Diskri- 
minierungen angerissen, aber mit der befriedenden 
Bemerkung Kate Delafields, »Ich schätze, wir müssen 
uns beide einiges von der Gesellschaft bieten lassen« 
(Forrest 1999: 74), nicht weiter diskutiert — das ist 
auch nicht das Thema des Romans. Ein Thema des 
Romanes ist aber Loyalität, und zwar Kate Delafields 
Loyalität zu ihren unterschiedlichen Bezugsgruppen. 
So denkt sie denn auch (während noch immer der 
gleichen Therapiesitzung): »Meine Polizeifamilie, 
[...] und ihr wurde warm ums Herz bei dem Gedan- 
ken, wie gut man sich um Aimee gekümmert hatte.« 
(Forrest 1999: 76; kursiv im Text) Das wäre nun, um 
es einmal europäisch überheblich zu formulieren, zu- 
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nächst nichts weiter als das soundsovielte Zitat der 
rührseligen amerikanischen Familienmetapher (die 
manchmal auch als community daherkommt), wäre 
da nicht der Umstand, daß Delafields Überlegung 
unmittelbar die Schlußzeilen des Vorgängerromans 
Beverly Malibu aufruft: 


»Aimee«, sagte Kate, »ich wünschte, 
ich könnte dir sagen, was es für mich 
bedeutet, heute nacht mit dir zusam- 
menzusein. Bevor wir nach Hause 
fahren, möchte ich dich noch an einen 
Ort bringen, der für mich sehr wichtig 
ist - nur für ein paar Minuten.« 

Sie dachte an Maggie Schaeffer und 
die Frauen der Nightwood Bar af 
»Mach keine Witze! Wohin gehen 
wir?« Kate fuhr los. »Du wirst meine 
Familie kennenlernen.« 

Forrest 1992, S. 250 


Wie könnte der soziale und politische double- 
bind der lesbischen Ermittlerin deutlicher ausgedrückt 
werden? 

Etwa ab den frühen neunziger Jahren zeichnet 
sich ein Konstellationswandel ab, der dazu führt, daß 
die innere Normalisierung der lesbischen Identität 
nicht mehr störungsfrei stattfindet. Die Grenzen be- 
ginnen sich zu verwischen, denn mittlerweile hat sich 
eine gemeindeartige Struktur entwickelt, die offiziel- 
len Charakter trägt. Es geht nicht mehr nur um eine 
generelle lesbische Identität im Gegensatz zu einer 
klar heterosexuellen Gesellschaft; es ist auch nicht 
mehr immer ausgemacht, daß das Verbrechen von 
außen über die homosexuelle Familie hereinbricht. 
In Sie kam gestochen scharf etwa hat die Autorin 
Mary Wings die Handlung komplett in die homosexu- 
elle community San Franciscos verlegt. Es gibt mitt- 
lerweile ein queer establishment mit allen Zutaten: 
Geld, Einfluß, etablierten Institutionen und dunklen 
Geheimnissen aus der Vergangenheit. Und: der Täter 
ist ein Angehöriger der Familie. Damit verändert 
sich nun auch die Struktur des lesbischen Geheimnis- 
ses. Einerseits wird es konkreter in dem Sinne, daß es 
sich auf die Frage »welche mit welcher ?« eingrenzt,° 
andererseits wird es aber auch verstreuter. Das heißt, 
neben den amourösen Verstrickungen der Protago- 
nistin gibt es rätselhafte Geschlechtsidentitäten, die 
aufgedeckt werden müssen, und eine irreführende 
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Maskerade, die einen heterosexuellen Fundamenta- 
listen aus der Vergangenheit vortäuscht. Vor allem 
der letzte Kunstgriff transportiert eine eigenartige 
Nostalgie, die eine Zeit in Erinnerung ruft, in der noch 
klar war, wer zu den Bösen gehörte - das heterosexu- 
elle Außen — und wer zu den Guten. Wohlgemerkt, 
dies alles bedeutet nicht, daß der Lesbenkrimi der 
Neunziger weniger manichäisch wäre als es der Les- 
benkrimi der Siebziger und Achziger war: »Laura hatte 
recht. Es gab keine Verschwörung, keine CIA. Nur 
jemanden, der Tracy Port umbringen wollte.« 
(Wings 1996: 172; Hvm.). Der Verbrecher ist immer 
noch der Böse und die Aufdeckung des Verbrechens 
ist immer noch ein Akt der Gerechtigkeit, auch wenn 
es uns neuerdings manchmal schwer fällt, die Wahr- 
heit zu glauben: »Aber Allen - Bitte erzähl mir nicht, 
daß mein kleiner Kumpel -—« (Wings 1996: 241). Und 
das lesbische Geheimnis lebt ebenfalls weiter: 

»Ich würde Rose nicht erzählen, wie falsch die 
Fährte gewesen war. Carla Riberas politische Einstel- 
lung war viel radikaler als wir uns je vorgestellt hat- 
ten. Ich würde ihr nicht erzählen, daß Carla anschei- 
nend an einer internationalen Untergrundorganisa- 
tion beteiligt war, die politisch Verfolgte schützte. 
Daß die Modefotografie und die langbeinigen Models 
vielleicht wirklich nur Theater waren. Daß Carla Rose 
immer noch liebte.« (Wings 1996: 245; kursiv im Text) 

Doch die Dinge haben sich verändert und mit 
ihnen das Personal der Krimis: Neben der bewährten 
Bevölkerung des Lesbenkrimis, die aus lesbischen 
Heldinnen und heterosexuellen Schuldigen bestand, 
beleben mittlerweile freundschaftlich gesonnene He- 
terosexuelle, intrigante Karrierelesben, lesbische Be- 
zirksstaatsanwältinnen, schwule Stadträte, transsexu- 
elle Eltern von adoptierten oder in-vitro produzierten 
Kindern und dubiose SM-Lesben die Szenerie. Anders 
gesagt haben banale Selbstsucht, gefährliche Perver- 
sionen und die Ehe in die einstmals reine Welt des les- 
bischen Romanuniversums Einzug gehalten. Queer 
Nation hinterläßt ihre Spuren ... Die Ermittlerin (und 
mit ihr die Leserin) hat sich durch neue Lebensent- 
würfe und Begründungsmuster, die immer auch po- 
tentielle Tatmotive sind, hindurchzufinden. Das heißt 
aber auch, daß die Ordnung, die wiederhergestellt 
werden muß, eigentlich nicht mehr wiederhergestellt 
werden kann, sondern letztlich neu hergestellt wer- 
den muß. Denn jeder neue Lebensentwurf, der in ir- 
gendeiner Form Anspruch auf Zugehörigkeit zu einem 
generellen lesbischen Lebensentwurf erhebt, erzeugt 


und gefährdet einen (bis dahin vielleicht gar nicht exi- 
stenten) lesbischen Status quo von innen heraus.® 

In sehr vorläufiger und einfacher Weise fängt der 
Lesbenkrimi diese — und andere — Gefährdungen ab; 
das ist vielleicht sein größtes Geheimnis. 


Katherine V. 
Forrest 


Katherine V. 
Forrest 


Mary Wings 


Sie kam 
gestochen 
scharf 


Beverly 
Malibu 


Kreuz- 
feuer 
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Anmerkungen 


1 Einen recht eigenwilligen und erhellenden Blick auf dieses 
Phänomen wirft Eve Kosofsky Sedgwick in ihrem 1985 
erschienenen Buch Between men: English literature and 
male homosocial desire, gender and culture. New York: 
Columbia University Press. 

2 Verdrängung scheint eine der Haupttätigkeiten von Kate 
Delafields Psyche zu sein. Übrigens besitzt sie noch ein 
zweites Geheimnis - ihre Vietnamvergangenheit. Dieses 
Geheimnis unterliegt einem vielleicht noch weitreichenderen 
Tabu, weil es, wenn, dann ausschließlich mit den alten 
KriegskameradiInnen geteilt werden kann. Normalerweise 
aber unterliegt es praktisch vollständiger Verdrängung, 
die in Treffpunkt Washington sogar zum Ausgangspunkt 
des Geschehens wird. 

3 Delafield war angschossen worden und therapeutische Nach- 
sorge gehört in so einem Fall zum procedere der Polizei. 

4 Etwas später gibt es noch dieses: »Kate begriff, daß Calla 
Dearborn jetzt gern notiert hätte, was eben gesagt worden 
war. Das mußte sein, als versuchte man in einem Mord- 
fall zu ermitteln, ohne sich Notizen machen zu können, 
dachte Kate mitfühlend und eine Spur boshaft.« [Forrest, 
1999 #1] 77; Hvm.) 

5 In Sie kam gestochen scharf bildet die Trennung der 
Detektivin von ihrer Geliebten das Rahmengeheimnis, 
das mit der Aufklärung des Verbrechens synchronisiert ist. 

6 Das haben die heftigen und oft genug schaurigen Debatten 
um SM oder Transsexualität gezeigt. 
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KNARF RELLÖM ISM 


KNARF RELLÖM ISM 
Fehler Is King (LP/CD) 


Obwohl Junge von EA 80 vor kurzem 
sagte, daß die Vermischung von 
deutschen und englischen Texten 
bescheuert sei, bleibe ich dabei, daß 
es in manchen Fällen Sinn macht 
(Stichwort: Sprache bewußt anti- 
deutsch brechen) und auch charmant 
sein kann — wie in dem Let There 
Be Rock-Song von Tocotronic und 
auf diversen Stellen der neuen Knarf 


Rellöm, beim LP/CD-Titel angefangen. 


Das Cover, so erklärte Walding, 
sei einer Schautafel entnommen, die 
den geschlossenen, demnach perfek- 
ten Kreislauf des kolonialen Waren- 
austauschs darstellt. Einige Begriffe - 
zum Beispiel »Baumwolle«, »Zucker 
und Rum« — wurden vom Original 
übernommen, andere — zum Beispiel 
»Beverly Hillsberg«, »Soulpunk« und 
»Anarchisten« — eingefügt. Im Zen- 
trum der Graphik der programmatisch 
gewählte Titel Fehler Is King. Und 


Fehler heißt in bezug auf die Ver- 
öffentlichung: Bewußte Unprofessio- 
nalität. Abgesehen von der Holprig- 
keit in Musik und Gesang, die sich 
von Country über Schrammelpunk 

zu Lounge-Elektronik stammelt (ein 
durchaus sympathisches Stammeln 
und Stolpern), ist Fehler Is King 
jedoch ein sehr durchdachtes Album. 
So angenehm dilettantisch gemacht 
es auch klingt, so stark es häufig den 
Charakter einer spontanen Session 
hat, leben die Nummern doch von 
ausgeklügelten Verweisen auf das 
Bezugssystem Popmusik. Metamusik 
also, beispielsweise wenn eine Num- 
mer den Titel Was ist romantisch 
für Ted Gaier trägt. Metamusik auch 
in der Hinsicht, daß sich Fehler Is 
Kıng wie das Gegenstück zur neuen 
Blumfeld liest: Wenn schon Liebeslie- 
der, dann bitteschön materialistisch- 
dialektisch gefärbt! Da wundert auch 
nicht, daß das groovigste, musika- 
lisch lockerste Stück der Platte Hey! 
Everybody den politisch eindringlich- 
sten Text hat: »Das war kein Sozialis- 
mus/Das war Spießerkram./Wir sind 
nicht am Ende/Wir fangen an.« 

Knarf Rellöm Ism funktioniert auf 
mehreren Ebenen: Wer all die Verwei- 
se und Zitate nicht kennt, wird den- 
noch nicht von irgendeiner Diskurslast 
erdrückt, denn durchweg herrscht 
eine Naivität vor, die etwas mit agita- 
torischer List zu tun hat: Wer etwas 
zu sagen hat, sollte dies verständlich 
und verbindlich tun (höre auch: 
Robert Wyatt). Knarf trägt niemals 
dicker als nötig auf und straft so all 
die Miesmacher Lügen, die behaup- 
ten, Pop könne sich politisch nicht 
bzw. nicht mehr einmischen. Natür- 
lich kann er das, wenn er nur will. 
Zum Beispiel auch gegen den Privatis- 
mus, der seit Blumfeld plötzlich wie- 
der politisch sein soll. In Same Old 
Song heißt es: »Die Bullen haben 
das Haus umstellt/Und brüllen mir 
über Megaphon zu:/»Finde eine Frau/ 
Und such dir einen Job/Das ist unsere 
letzte Warnung/Das nächste Mal 
machen wir ernst.«« Kein Spaß, die 
Platte. Und auch nicht das Leben. 
[What’s So Funny About/Indigo ] mb 


Ton träger 


LSR / KID 606 
Split Compact Disc (CD) 


LSR 
Welcome to the american 
experience (CD) 


Those Annoying Lower 
Classes (7”) 


VERSCHIEDENE 


!’m so bored with the 
USA (LP) 


!’m so bored with the 
USA 11 (7") 


Was wäre über diese Split-CD wohl 
schon geschrieben worden, wenn sie 
von Blumfeld, Bob Dylan, Kruder & 
Dorfmeister, Michel Houllebeque oder 
Luigi Nono käme? Statt dessen zwei 
lose eingeheftete Visitenkarten im 
Fake-Agfa-Color-Style: »J Lesser — 
Research & Development« — und 
»Kid 606 — Quality Control & Human 
Resources«, beide mit californischen 
(afghanische hätten noch mehr 
gekickt) und internetischen Adressen 
(ob da »in echt« vielleicht nur ein Typ 
hintersteckt oder fünf mexikanische 
Teens — wen interessiert das?). 
Jenseits davon aber fehlen dem 
Kritikus hier wirklich mal die Worte. 
Keine noch so fette Adjektiv-Salami 
und kein noch so krankes Gleichnis 
will genügen, die verbissene Ortho- 
gonalität dieser — äh - Program- 
miertollwut, bis ins letzte, nein, Ja, 
noch immer wieder BUCK-TSCHAK, 
keine Minute mal irgendwie, nix, 
Pause, IIIEP — zuckzuck, FRT, BUM- 
BUMBUMBUM schrt, also jeder Track 
mindestes 19 Wochen (ausgewach- 
sener Mittelfinger Richtung Standard) 
programmiert, bis er für DIN-Ohren 
so - contragrammiert klang, aber 
nie vier Sekunden gleich, sondern 
immer anders, immer neu, mit 
frfrfrfrFRFRFRTTTT kurzen und mitt- 
leren und langen kranken SpannungS- 
bögen, alles übereinander, völlig 
antikognitionsjustiert, bzw. gerade | 
kognitions-blow-out-optimiert, Musik, 
die sagt: Halts’s Maul /Tu Zeitung 
weg, hör zu - sonst bist du statt in 
fünf Minuten schon in zehn Sekunden 
pluff. Soundassoziativ von S0ies-köl- 


testcard #8 


scher Zappel-Elektronik über Electro- 
nic Toys, Groove-Fetzen und Merz- 
bow bis zu Squarepusher gespannt, 
aber jeden Augenblick am aller- 
äußersten Rand des bekannten Uni- 
versums — so jedenfalls bei »Lesser«, 
der ausgerechnet seinen zerzuck- 
testen Track noch Produced by 
Giorgio Moroder tauft, um auch 
semantisch orthogonal zu bleiben 
(vgl. auch einen Titel wie: Sentence 
as Songtitle). 

Kid-606, der die zweite Hälfte voll- 
hauen darf, macht zwar noch mehr 
Beat und Lärm (als neue Esplendor 
Geometrico wäre das sehr erfreulich), 
zuckt und mutiert aber bei weitem 
nicht so ungebärdig wie der in dieser 
Disziplin derzeit wohl weltrekordliche 
Vorgänger. Insgesamt gilt deshalb: 
Keine Zeit verlieren, das Ding muß 
bei, denn: Es gibt nichts Gestörtes, 
außer man hört es. 

Auch auf der Solo-CD läßt Lesser 
es sagenhaft — wenngleich ebenfalls 
etwas straighter — krachen, nicht 
nur bei den modifziert inkorporierten 
Tracks der Excommunicate the 
Cult of the Live Band-12” (was 
als Forderung in USA nicht ganz so 
irreal erscheinen mag wie hier). 
Denn abgesehen von den letzten vier 
Minuten des Eröffnungstracks The 
Anal Retentive Last Stand erreicht 
das — mit entfremdeter Fernost- 
Heiratswunsch-Korrespondenz eher 
beklemmend umrahmte — Werk 
seinen überwältigenden Höhepunkt 
in einem viertelstündigen Hedder- 
Power-bis-zur-absoluten-Selbstauf- 
lösung-Track namens — namens? — 
ach ja: Markus Popp can kiss my 
Redneck Ass (live). Die Single setzt 
dagegen wieder mehr auf inkommen- 
surable Damagedness, garniert mit 
Sleeve-Auszügen aus Schopenhauers 
wutdurchtränkter Abhandlung 
Über Lärm und Geräusch (Löhn- 
eysen/Suhrkamp-Ausgabe Band V, 

S. 753-7). 

Im Gruppenzusammenhang trifft 
man Lesser ferner auf dem — den 
Namen seiner eigenen CD subtil be- 
leuchtenden — Diskono-Sampler /’m 


so bored with the USA, umgeben 
von so sicheren Nie-gehört-Acts wie 
Suetsu & Underwood, Passarani 2099 
oder Wobbly Y/We Gate. Durchgängig 
härmt hier wüster Drum’'n’ Punk bzw. 
Noise'n’Bass mit offenbar — man traut 
es sich kaum sagen - inhaltistischen, 
im Zweifelsfall gar patriotismusfernen 
Aspirationen. Sollte da am Ende 
selbst die Röte des Vinyls etwas be- 
deuten wollen? Keine Angst - Part Il, 
die (noch pointiertere, noch größere 
Platttensammlungen in noch weniger 
Sekunden schnetzelnde) Nachtropf- 
Single, kommt in dunklem Blau, und 
schließt, indem wir hier wieder Kid 
606 begegnen, unseren spitzen Zirkel. 
Wenn die Geldwirtschaft einst über- 
wunden ist, wird jede dieser Scheiben 
unbezahlbar sein. 


[Vinyl Communications/Box Theory Records/ 
Diskono] ju 


ANIMA-SOUND 
Musik für Alle (CD) 


Die zwei je siebzehnminütigen Num- 
mern, torf-kraut-gaga betitelt mit 

n da da uum da und traktor go go 
go, eingespielt von Paul und Limpe 
Fuchs, gehören zum musikalisch 
Eigenweltlichsten und Abgedrehte- 
sten, was die Frühsiebziger-Kraut- 
Improvisation der Nachwelt hinter- 
lassen hat. Genauer gesagt: Beinahe 
hätte auch die Nachwelt kaum 

mehr ein Zeugnis von dieser Musik 
bekommen, die weitaus weiter 
draußen ist als alles, was wir (zumin- 
dest an ofiziellen Tonträgern) von 
Faust oder Can kennen, handelt es 
sich hierbei doch um einen stilisti- 
schen Mix aus FMP-Freiimprovisation 
und Free-Form-Rock plus Elektrover- 
fremdung. Seinerzeit, 1972, als Privat- 
pressung erschienen, gibt es nun ein 
— ebenfalls nur auf 1000 Exemplare 
limitiertes — CD-Reissue auf alga 
marghen, wobei sich die Limitierung 
wohl auch aufgrund der Obskurität 
dieser Musik erklärt. Sie wurde mit 
meist selbstgebauten Instrumenten 
und gefundenen Klangkörpern aufge- 
nommen (Metall, Fußzitter, Schilfzin- 


ken, Fuchshorn und ähnliche wohl- 
klingende Instrumente) und nach- 
träglich mit Hilfe eines Ringmodula- 
tors bearbeitet. Das Ergebnis ist eine 
Freak-out-»Geh-aus-dir-raus«-Orgie, 
ein nur noch wenig kontrolliertes 
Geknatter und Geschreie, frei nach 
dem beuysschen Diktum, daß jeder 
Mensch ein Künstler sei, angehaucht 
mit sehr viel Fluxus-Geist (Provoka- 
tion, Emanzipation und kindliche 
Spielfreude) und einer Limpe Fuchs, 
die stimmlich ab und an mit Yoko 
Ono mithalten kann. Neben diesem 
Freak out, das wohl weniger musik- 
als nur sozialgeschichtlich interessant 
ist, kommt es aber auch zu musika- 
lisch glänzenden, intensiven Momen- 
ten eines Space out (Höhepunkt: 
zweite Hälfte der zweiten Nummer), 
wo die schrulligen, blechernen 
Gerätschaften durch elektronische 
Nachbereitung ein wahres elektro- 
akustisches Feuerwerk ergeben. 

Für Nostalgiker allemal Dokument 
einer spannenden Epoche, zu der 
noch an soziale Befreiung via Klang- 
befreiung geglaubt wurde, für 
Sound-Puristen aber auch eine Ent- 
deckung, die ihnen die Ohren und 
damit vielleicht auch den Kopf ver- 
drehen wird. 


[alga marghen/ a-Musik ] mb 


MUTANTOS 
Tudo Foi Feito Pelo (LP) 


Brasilianischer Prog-Jazz-Rock von 
'74 in vollendeter Verfrickelung und 
Schönheit, und — zumindest hier 
und da - so gut, daß sogar Leute, 
denen sonst die Genre-Buchse fehlt, 


ein Ohr draufhalten sollten. Dabei 
fällt die Entscheidung schon auf 
Seite 1, spätestens beim felsen- 
schmelzenden Desanuviar, dessen 
Vocal-Harmonien momentweise die 
besten CSN&Y-Einsätze erinnern und 
vergessen lassen. Seite 2 kommt 
dafür nur noch alle zwei Songs und 
da auch nur noch halb so gut. Salz 
in den Honig rührt zudem der Boot- 
leg-Charakter des Reissues, das uns 
teuer, flach gemastert, kruschplig, 
graphisch mies reproduziert und ohne 
alle Info oder Liner Notes erreicht 
(es gab seit 1968 mindestens noch 
sechs weitere - und vermutlich viel 
mehr — Platten dieser Band; die er- 
sten beiden, noch sehr anderen, näm- 
lich freak-out-bardenmäßigen sind 
'99 auf Omplatten als CDs reissued 
worden). 

Aber es kann nun mal nicht alles 
so perfekt sein wie pünktliche Mil- 
lionenvermächtnisse von paraguaya- 
nischen Exiljuden. 

[Som Livre (Bootleg)] ju 


HIGH LLAMAS 
Snowbug (CD) 


Erwartungsgemäß liefern die High 
Llamas mit Snowbug dreizehn wei- 
tere Glanzleistungen in Sachen Über- 
affirmation und Neokonformismus. 
In der Machart von Schlagermusik 
schlendern sie durch die harmonisti- 
schen Stereotypen musikalischer 
Lieblichkeit. Ist dies Fahrstuhlmusik, 
so führt der Fahrstuhl durch einen 
Wolkenkratzer, in dem oben Büro- 
etagen sind, unten ein Einkaufszen- 
trum. Möchte man ein Bild zu dieser 


Musik entwerfen, so ist es Grandvilles 


Flaneur, der eine Schildkröte am 
Halsband durch die Pariser Passagen 
des 19. Jahrhunderts führt. Die Pro- 
duktionsqualität von Snowbug hat 
etwas Phantasmagorisches; die Melo- 
dien sind Spleens, fixe Ideen — die 
Kritik, die daran gefallen findet, lobt 
von daher das fünfte Album von den 
High Llamas nicht unberechtigt als 
das beeindruckendste. 

[V2]rb 


ICE-T 
The Seventh Deadly Sin 
(LP/CD) 


Nachdem der Original Gangsta 

auf seiner letzten Platte Return of 
the Real (1996) den vergeblichen 
Versuch unternahm, den einfallslosen 
Konventionen des Westcoast-G-Funk- 
Gangstatums gerecht zu werden und 
dabei weit hinter die eigenen, auf 
Alben wie ©.G. und Home Invasion 
erzielten Standards zurückfiel, gelang 
ICE-T mit The Seventh Deadly Sin 
eine überzeugende Rückkehr zum 
vertrauten Format. Unter der Devise 
»Don't Hate the Player, Hate the 
Game« setzt er sich, inspiriert von 
David Finchers stylischem Neo-Noir 
Seven, auf The Seventh Deadly 
Sın mit Schuld und Erlösung im 
Gangsta-Rap auseinander. Dabei 
besinnt er sich auf seine Stärken als 
schillernde Außenseiterfigur und 
elder statesgangsta der Westcoast- 
Szene. Vor einigen Jahren erwähnte 
ICE-T in einem Interview mit dem 
britischen Underground-Magazin 
Hıp Hop Connection, daß er 

in Zukunft wie KRS-ONE Platten für 
ein kleineres Publikum produzieren 
werde. Dieses Vorhaben realisiert 

er mit The Seventh Deadly Sin 
erfolgreich, ohne sich wie auf dem 
Vorgänger an gängige Klischees 
anzulehnen. Ob ihm ein ähnlicher 
Innovationsschub auch für sein Hard- 
core-Projekt Body Count gelingt, 
bleibt abzuwarten. 


[Coroner Records] ar 


ul 
The Iron Apple (12”/MCD) 


Nach zweijährigem Schweigen mel- 
dete sich das Trio erst einmal nicht 
mit einem neuen Longplayer zurück, 
sondern lediglich mit zwei Nummern 
und drei Remixen zu diesen Stücken. 
Kaum eine Musik klingt prototypi- 
scher nach dem, was mit dem Begriff 
Postrock bezeichnet und verbunden 
wird. Die Auflösung vom Songformat, 
Zusammenspiel von Band und Elek- 
tronik, Loslösen vom rockigen Song- 


Tonträger 
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aufbau bei gleichzeitig immer wieder 
kurz eingestreuten Rock-Zitate, stän- 
diger Instrument- und Rhythmus- 
wechsel, Demontage von Pathos und 
Emotion - alles drin, alles dermaßen 
sauber und prototypisch, daß es 

bei aller Qualität auch schon fast 
streberhaft rüberkommt und wie eine 
übereifrige Erfüllung der Hausaufga- 
ben wirkt. Verhält sich auf alle Fälle 
zu Sven Väth wie Jacques Derrida zu 
Rainald Goetz. Übrigens: Beim Wie- 
derhören von einigen alten instru- 
mentalen SST-Bands wie z.B. Gone ist 
mir aufgefallen, wie stark diese ganze 
sogenannte dekonstruktivistische 
Postrock-Methode eigentlich bereits 
ein Ding der Achtziger gewesen ist. 
Einziger Unterschied: Bands wie Gone 
klangen klobig und stellenweise noch 
richtig heavy, Ui klingen geschmei- 
diger und trotz aller stilauflösenden 
Wirrnis ganz schön clean. 
[Southern/EfA] mb 


RICHARD LERMAN 

A Matter of Scale and other 
pieces (CD) 

Verlangt man von neuer Musik, 

daß sie dem Ohr neuartige Klänge 
schenkt, dann ist der (vergleichs- 
weise) junge amerikanische Kompon- 
ist Richard Lerman genau das Rich- 
tige. Die CD versammelt vier Arbeiten 
aus dem Zeitraum von 1981 bis 1997. 
Auf allen Nummern arbeitet Lerman 
mit selbstgebauten, meist metal- 
lischen Instrumenten und selbstgeba- 
stelten Mikrophonen. Die »possibili- 
ties of metal« untersuchend, faszi- 
niert von »large sounds coming from 
very small hand-held instruments«, 


testcard #8 


arbeitet Lerman an einer Mischung 
von Klangskulpturen-Sound und 
deren elektronischer Nachbearbeitung 
(Eckpunkte: Paul Panhuysen und 
Alvin Lucier) gepaart mit freier Impro- 
visation, so etwa auf dem dynamis- 
chsten Stück Old Friends with Pitch 
to MIDI, auf dem Tom Hamilton ihn 
am Synthesizer und Bertrand Moon 
an der Gitarre begleitet. Scheinbar 
strukturlose Free form-Eruptionen mit 
entfernten Ähnlichkeiten zu Derek 
Bailey und Jean Dubuffet. Im Ergebnis 
ist das ein bißchen befremdlich, ein 
wenig nerd-haft, atonal, aus dem 
Geist von Fluxus heraus, ohne über- 
mäßige Emotion, kurz: streng und 
also durchweg so eigen, daß es Ein- 
genbrödlern ein Test wert sein sollte. 


[Anomalous Records] mb 


JOSEF MATTHIAS HAUER 
Klavierwerke (CD) 


Herbert Henck, bekannt aus Funk und 
Fernsehen (vgl. seinen regelmäßigen 
Klavierimprovisationstermin im 
Vorabendprogramm des ZDF, immer 
dienstags von 5 bis 6, ferner seine 
Lost-ın-Music-Folgen über Stockhau- 
sen, Klavierstücke I-XI; Ives, Kla- 
viersonaten; Boulez, desgleichen; 
Schönberg; Koechlin u.v.a.), hat sich 
des Klavierwerks der leider nie richtig 
aufgegangenen und heute außer 
unter musikhistorischen Prioritäten- 
krämern weitgehend verschollenen 
Zwölfton-Nebensonne Josef Matthias 
Hauer (1883-1959) angenommen. 
Und das heißt wie immer: intensive 
Auseinandersetzung mit Person und 
Werk, überlegte Auswahl (sämtlich 


Ersteinspielungen), adäquate Inter- 
pretation, umfassendes Quellenstu- 
dium und informierte Liner-Notes. 
Was will man mehr, sofern man über- 
haupt will? Und was will man über- 
haupt, sofern man das nicht will? 
[Wergo] ju 


VERSCHIEDENE 


The Improvisation Meeting 
At Bar Aoyama (CD) 


Im Beiblatt zur CD finden sich rührend 
einladende Sätze (einladend im Sinne: 
»Schaut doch mal rein«), die klar 
machen, wie klein und letztlich fami- 
liär die neue improvisierende Szene 
sogar in weltweitem Maßstab ist. 
Dort heißt es: »When you’re in 
Tokyo, just get off the Yamanote 
line at Shibuya station, climb up a 
little hill on Roppongi-dori avenue 
(in the direction to Azabu), and 
right before you are swallowed 
by the Aoyama tunnel, you’ll find 
a grey door on the left. This is Bar 
Aoyama. Usually no sign. A little 
strange as it almost seems to be 
an abandoned space. Sometimes, 
some artists exhibit their works 
on and around the door, though. 
We’re there from 9 o’clock on the 
first Wednesday of every month. 
Hope to see you sometimes. « 

Im Grunde ist die hier herzlich aus- 
gesprochene Einladung dermaßen 
grotesk, daß sie bereits die gesamte 
Eigenweltlichkeit der Musik auf dieser 
CD zusammenfaßt, deren Befinden, 
deren ästhetischen Ansatz und deren 
Unbekümmertheit gegenüber jegli- 
chem Populismus. Die, die sich finden 
wollen, spricht da der elitäre Geist 
des tiefsten Underground, werden 
sich schon finden. Das ist fast schon 
Zen-Buddhismus — vor allem die An- 
nahme (oder Hoffnung), daß jemand, 
der diese CD einmal in vielleicht fünf 
Jahren in die Hand bekommen wird, 
sollte er einmal nach Tokyo kommen, 
tatsächlich jemanden an jedem 
ersten Mittwoch im Monat in der Bar 
Aoyama, sofern es sie dann noch 
geben wird, wird antreffen können. 


Der hier vertretene Underground, 
der sich in Sachen Größe gegenüber 
George Michael ausnimmt wie ein 
Pantoffeltierchen gegenüber einer 
Raubkatze, hat sich damit abgefun- 
den, traumversunken marginalisiert 
zu sein. Elitär ist er dagegen nicht 
wirklich, da er alle, die davon Kennt- 
nis nehmen, zum Besuch einlädt. 

Die Szene, die sich hier herausgebil- 
det hat, ist in ihrer musikalischen 
Eigenweltlichkeit bereits so klein und 
also absonderlich, daß sie mit ziem- 
licher Sicherheit von keiner Pop-Mode 
wird geschluckt werden können, 
sondern immer wieder über Reissues 
vor dem Vergessen bewahrt. Ähnlich 
wie die Los Angeles Free Music 
Society, deren Wirken vor zwei Jah- 
ren über eine gewichtige 10-CD-Box 
gedacht wurde, besitzen die hier ver- 
tretenen Improvisationen aus Tokyo 
einen musikalischen Ausnahmestatus. 

Begriffe wie Ambient, Minimal, 
Free Jazz und Avantgarde treffen 
gar nichts, was diese Miniaturen aus 
Solo/Duo/Trio-Improvisationen be- 
zeichnen könnte. Tetuzi Akiyama und 
Taku Sugimoto zum Beispiel bearbei- 
ten ihre akustischen und (manchmal) 
elektrischen Gitarren so vorsichtig, 
sanft, beinahe folkloristisch und zeit- 
weise betörend verstimmt, als gelte 
es, sämtlichen Könner-Gestus aus der 
improvisierten Musik zu vertreiben. 
Daß sie dabei häufig in reduzierte 
Folk-Schemen wechseln (was in die- 
sem Fall heißt: japanische Folklore, 
gepaart mit eigenartigen Blues/ 
Country-Referenzen), entspricht 
einer internationalen, angenehmen 
Reduktionismus-Tendenz innerhalb 
der jüngeren Improvisation (ver- 
gleiche die MazzaCane Conners/Jim 
O’Rourke-Rezension in diesem Band). 
Diese Tendenz findet sich allerdings 
zugleich gehörig gebrochen. Sinus- 
wellen, Bandmaschinen, Scratching 
und geräuschhafte Improvisationen 
auf nicht näher benannten Gegen- 
ständen umspielen diese ganz eigen- 
willige Form von Minimal Folk. 
Industrieschrott trifft Traditionalismus 
und es scheint, als ob beide einander 
dialektisch umspielten, sich so sehr 


neidend, wie sie einander zugleich 
auch benötigen. 
Gegenüber dem, was sich da in 


den Monaten abgespielt hat, während 


derer diese CD unter Mithilfe von u.a. 
Otomo Yoshihide, Sample-Aktivistin 
Sachiko M und dem Ex-Schlagzeuger 
von Melt Banana entstand, erscheint 
die europäische Improvisation (der 
Clan um Brötzman, Parker, Bennink 
und Kowald) endgültig verbraucht. 
Von diesen bescheiden vorgetrage- 
nen, in die Baratmosphäre eingepaß- 
ten, humoristisch gebrochenen, nicht 


expressiv überdrehten, aber suggestiv 


soundverliebten Zusammenkünften 
gehen Impulse aus. 


[Reset/Kontakt: setreset@attglobal.net/ 
Recommended No Man’s Land] mb 


RUNE LINDBLAD 


Death of the Moon. 
Electronic & Concrete Music 
1953-1960 (CD) 


Objekt 2 (CD) 


Rune Lindblad (1923-1991) war der 
visionäre, zu seiner Zeit jedoch ver- 
schneit gebliebene Daddy der schwe- 
dischen Elektroakustik, Lehrer von 
Rolf Engström und UIf Bilting, auch 
als Avantgarde-Film-Pionier aktiv 
(obschon offenbar zu spät, um es ins 
SW-Kapitel von Peter Weiss’ '56er- 


»Avantgarde Film«-Buch zu schaffen). 
Die erste CD versammelt Lindblads 


Frühwerk (Opus 1-5, 7, 10 und 16): 
seltsame Klangkonglomerate, deren 
dumpf-bizarr-archaische Amorphheit 


von den damals prominenten Schulen 


elektronischer Musik (Köln und 


Paris) gleich entschieden absticht und 


über weite Strecken eher nach Jean 
Dubuffet klingt, namentlich etwa 
in Framgent O (Op. 3), wo Flöten, 
leise Buschtrommeln und gelegent- 
liche Stahlstangen-Treffer die Musik 
machen. Elektronischer wird’s dann 
im fern durch den Nachthimmel 
sägenden Fragment 2 (Op. 5) oder 
im möwenzwinger-mofawerkstatt- 
sprottelnden Optica 1 (Op. 16). 

Die zweite CD featured den Zeit- 
raum von '62 bis '88. Elektronik- und 


Rune linDela 
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DEATH OF THE MOON 
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Space-Pegel nehmen dabei merklich 
zu, bis hin zu black &dekkaoiden Prä- 
Power-Electronics (Frage, Op.59 
von '75), einem derange-klausschul- 
zigen Sequenzer-Taifun (Innan Kon- 
sert, Op. 190 von '85) und einer 
metatanzbaren Drum'n’Flirr-Abfahrt 
(Lagun i uppror, Op. 197 von '87). 

Gehört haben sollte man es, dafür 
in den Schuldturm nur in Härtefällen. 
[Pogus] ju 


VOICE CRACK 
infra_red (CD) 


GMUELLER VOICE 
CRACK_ERIKM 
Poire_z (CD) 


Häßliches Cover, häßliche Musik. 
Über Voice Crack zu schreiben, deren 
Veröffentlichungen uns ja bereits 

seit einigen testcard-Ausgaben be- 
gleiten und die wir zu schätzen nicht 
müde werden, weil ihre Haltung so 
nett abweisend ist, wird von mal zu 
mal schwieriger, weil langsam die 
Begriffe und Kategorien ausgehen. 
Zugleich sind Voice Crack Meister der 
Verweigerung. Alles, worüber ihre 
kaputten Sounds beschrieben werden 
könnten (die Materialien, Instrumente 
und der ganze klangliche Entste- 
hungsprozeß) bleibt Spekulation, da 
Voice Crack ihren CD's keinerlei Info 
beilegen, das darüber aufklären könn- 
te, wie all dieses Zischen, Brummen 
und Knirschen enstanden ist. Bewußt 
werfen sie den Rezensenten (und 

den Hörer, der so etwas kauft natür- 
lich auch ... der aber muß eine solche 
Veröffentlichung erst einmal mitbe- 
kommen, also schlimmstenfalls, was 
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Voice Crack womöglich gar nicht 
anstreben, irgendwo rezensiert fin- 
den) auf einen Nullpunkt zurück, 
konfrontieren ihn mit dem reinen ... 
nein, nicht Lärm. Lärm ist ein ganz 
und gar unpassendes Wort, das je 
nach Stimmung auf die Toten Hosen, 
Straßenverkehr, Joe Cocker im Radio 
oder auf den Wecker am Morgen 
angewandt werden kann, aber eben 
nicht auf eine atonale Musik, der 
man sich ja bewußt aussetzt. Auf der 
anderen Seite dann aber doch — Lärm. 
Nichts als Störgeräusche, scheinbar 
intentionslos eingesetzt, nicht so brav 
gefiltert und sporadisch als Kunst- 
mittel verstreut wie bei Autechre und 
Oval, nicht brachial als Provokations- 
»Wacht endlich auf«-Gedonner wie 
im Industrial, sondern subtil, ständig 
böse strukturlos sägend, ohne uns 
Rezipienten mit einem dahinter lie- 
genden Konzept zu versehen. 

Als Nobody’s Heroes, die sie nun 
einmal sind, haben Voice Crack mit 
infra_red erneut eine CD aufgenom- 
men, die nicht schön klingt und nicht 
einmal aufgrund ihrer besonders 
anmutigen Häßlichkeit (die Hochtöner 
schmurgeln, die Bässe platzen wie 
spröder Pizzateig) eine Nische finden 
wird. Das macht sie so stark, ganz 
gleich, wie selten wir alle je auch zu 
ihrer Musik greifen werden. Wenn 
aber, dann nicht, um uns irgendeiner 
Dazugehörigkeit zu erfreuen, sondern 
höchstens, um Spaß am an keinerlei 
Szene gebundenen »krrrrrrzzzzztz« zu 
haben, Spaß am strukturellen Unge- 
horsam. 

Teil zwei, wenige Monate später 
erschienen: Voice Crack in Zusam- 
menarbeit mit Günter Müller (Electro- 
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nics, Percussions) und Erik M. (Turn- 
tables, Electronics). Auch in diesem 
Fall ist das CD-Cover schlicht und 
abweisend. Ganz anders dagegen 

die Musik: Die »cracked everyday- 
electronics« von Voice Crack fügen 
sich in ein Soundgeflecht ein, das 
deren unstrukturiertes Sägen bändigt. 
Heraus kommen schönste, hervorra- 
gend arrangierte Soundcollagen, sehr 
stringente Improvisationen, bei denen 
Krachen und Kratzen in den Hinter- 
grund getreten sind. Es ist schon ei- 
genartig: Mit wem auch immer Gün- 
ter Müller Kollaborationen für sein 
eigenes Label For 4 Ears aufnimmt 
(z.B. in der Vergangenheit mit Chri- 
stian Marclay und Jim O’Rourke) 
gelingt es ihm, allen harschen, unge- 
zügelten Noise in eine extrem ent- 
spannte Form zu binden, so daß am 
Ende wunderschöne Ambient-Musik 
entsteht, die allerdings nichts mit her- 
kömmlicher Ambient-Entspanntheit 
zu tun hat. Hier wird im Gegenteil 
harsches Geräusch so subtil einge- 
setzt, daß es stimmungsvoll beruhigt 
und beunruhigt zugleich. poire_z 
wäre der ideale Soundtrack zu einem 
Horrorfilm (überhaupt: alles sehr 
filmisch arrangiert), voller Knistern, 
aber insofern für den Horrorfilm un- 
tauglich, weil es nie zu einem finalen 
Schlag kommt, sondern das span- 
nungsgeladene Knistern andauert, 
ohne sich zu entladen. Während in- 
fra_red eine Verweigerung vorführt, 
der die eigenen möglichen Hörer be- 
reits egal geworden sind, hat poire_z 
zu einer Form gefunden, Geräusch- 
improvisation sinnlich schmackhaft zu 
machen, dermaßen lecker, daß über 
diese befremdlichen Sounds auch 
noch so etwas wie befreite Musik 
hörbar wird, die Befreiung nicht nur 
daraus zielt, aller Emotion zu entsa- 
gen, sondern die Emotion geradezu 
fördert. Wahrscheinlich ist dieser 
Ansatz momentan wichtiger als jene 
Totalverweigerung, bei der bereits, 
um sich überhaupt auf sie einzulassen, 
eine abgeklärte Konzeptkunst-Hal- 
tung vorhanden sein muß. 


[infra_ red: Uhlang Produktion/Steigerstraße 8 
/CH-9000 St.Gallen/poire z: For 4 Ears] mb 


DIE PATINNEN TEIL 2 
Murder Beats Vol.1 (CD) 


Nach dem hochdramatischen Intro 
kannst du nur noch eines tun — näm- 
lich deine Kinder und Männer ins 
Haus holen, alles verbarrikadieren 
und hoffen, daß das Gewitter vorüber 
zieht. Dann rollen die bösen Beatz 

los und fiese Sounds machen die 
Sache noch unheimlicher. Mit den 
Patinnen ist einfach nicht zu spaßen. 
Spätestens jetzt verfinstert sich 

deine Miene, du siehst plötzlich Blut- 
flecken an der Wand und träumst 
vom Kopf deines geliebten Hundes 

in deinem Bett. Im zweiten Song 
steigt die Spannung aufs Unerträg- 
liche, die Bedrohung manifestiert sich 
in flirrenden Sounds, du bist hellwach 
und harrst der Dinge, die da noch 
kommen werden. Jetzt kann man die 
Patinnen dabei erleben, wie sie den 
Auftrag erteilen, das Red Notebook 
zu beschaffen, und schon reitet 

MC Eye los ... Endlich passiert was, 
die Spannung löst sich ein wenig. 
Uuuuups, das war knapp!! Nochmal 
davon gekommen ... 

Dann erinnern sich die Patinnen 
an ihren Executioner und es wird 
heiß und sexy. Plötzlich übernimmt 
eine Rock'n'Roll Gitarre den Beat 
und läßt die elektronischen Sounds 
alt aussehen. Überhaupt entpuppt 
sich dieser Track gegen Ende als 
House-Song. Danach besteigt man 
mit den Patinnen den Orientexpress 
und die Reise findet ein jähes Ende. 
Abrechnung und Finale kommen 
zum Schluß. Dieses Kapitel ist 
abgeschlossen. Das war nötig und 
gut so. 

Zweieinhalb Jahre hat dieses Pro- 
jekt gedauert, angefangen hat damals 
alles im Tempelhof, einer allseits 
geschätzten Rotlichtdisco auf dem 
Hamburger Kiez. Dort haben die Pa- 
tinnen einmal pro Woche das Haus 
gerockt und in der ersten Stunde 
mit ihrem Akai MPC 3000 Livebeats 
produziert, um sie dann später in die- 
ser Platte zu verarbeiten. Die Patin- 
nen haben sich mit dem Mafia-Thema 
ein eigenes Image geschaffen, 


um damit den Journalisten eine ihrer 
wichtigsten Arbeiten zu ersparen. 
Das hat mal geklappt und mal nicht 
(s. Text im Heft). 

Das Thema ist jetzt erledigt, die 
Abrechnung gemacht, und die Patin- 
nen können sich jetzt einem neuen 
Projekt zuwenden. Diesmal geht 
es nicht darum, eine Geschichte zu 
erzählen, sondern eine noch club- 
tauglichere Platte zu produzieren. 

Es soll eine House- und eine Drum'n’ 
Bass Platte geben. 

Egoexpress sollten sich schon mal 
warm anziehen! 
[Disko Grönland] Is 


DAVID SHEA 


An Eastern Western Collected 
Work (CD) 


Diese Platte ist wahrlich eine Oase, 
die am besten tiefnachts und in 
tiefer Konzentration zu hören ist. 
Das Material ist eine Sammlung von 
Stücken, die Shea allein, mit minima- 
len Mitteln (z.B. simpel bestücktem 
Sampler und Maultrommel), oder 
im Duo bzw. Trio mit Dave Douglas 
an der Trompete und Jim Pugliese 
an der Perkussion aufgenommen hat, 
also zwei Massada-Musikern aus 
John Zorns legendärem Musikprojekt, 
das Anfang der 90er begann, eine 
neue New Yorker Avantgarde zu 
sammeln und auszuloten. Dieses be- 
eindruckende und schwer empfohlene 
Projekt von Sample-Meister Shea, 
der wie kein zweiter mit der Dialektik 
von Reduktion und klassischer Opu- 
lenz vertraut ist, ist nun ein verdreck- 
tes und mit Klebestreifen zusammen- 
gehaltenes Juwel, das Gewohnheiten 
sprengen kann und Erlaubnis gibt, 
krude, von innen verschimmelte 
Avantgardismusignoranz und ver- 
meintliche Offenheit mit den eigenen 
Mitteln zu demaskieren und sanft 
in Stücke zu sägen. Einfach. Groß. 
(Oder verschweigt eine weitere 
Reduktion qua konzentrierter Impro- 
visation der Komplexität erneut die 
glamoröse Lüge der Einfachheit?) 
[Sub Rosa/EfA] mm 


MARKUS EICHENBERGER 
UND IVANO TORRE 
Eulengesänge Vol. 1: 


Eulen fliegen nicht zum Mond 
(CD) 


MARKUS EICHENBERGER 
UND FREDI LUSCHER 
Eulengesänge Vol. 2: 


Gesänge aus dem Dickicht 
der Tage (CD) 

Wir hören Eichenberger (Klarinette), 
Ivano Torre (Schlagzeug) und Fredi 
Lüscher (Klavier). Verstünde man die 
improvisierte Musik, schrieb Peter 
Niklas Wilson, wie Eichenberger, gebe 
es nur eine Freiheit: die des ersten 
Tons. »Ein solches improvisatorisches 
Ethos verlangt ein gutes Maß an 
Ego-Losigkeit, Konzentration, Reduk- 
tion. Dann wird erfahrbar, welche 
Klang-Welt schon in einem einzigen 
Ton steckt, welche Fülle von Allusio- 
nen er aufgesogen hat, und so ist 
diese Musik des Jetzt auch voller 
abstrahierter historischer Figuren.« 


Diese Figuren stehen nun wie Denk- 
mäler in den Klangwelten, sind Merk- 
punkte und Meilensteine, an denen 
sich die Improvisation orientiert. 

In jedem Ton ist die ganze Klangwelt 
enthalten; ausgerechnet eine Klari- 


nette muß Leibniz Monadologie musi- 


kalisch beweisen. 
[Altri Suoni] rb 


STEWART WALKER 
Stabiles (LP/CD) 


KIT CLAYTON 
nek sanalet (LP/CD) 


JAKE MANDELL 
Quondam Current (LP/CD) 


Stabiles: reduziert to the most und 
unglaublich groovend. Nach Releases 
auf Matrix, Deepfried, Mosquito 
und Tresor zeigt der Amerikaner, 
daß er z.Zt. einer der besten und 
kompaktesten Produzenten »reiner« 
minimalelektronischer Strukturen ist. 


Audio products 
T-Shirts 

Videos 
Magazines 
Books... 


TE — 


Tonträger 


Hör-Grooves, nicht für den Dance- 
floor, aber für kurz davor oder 
danach. Minimalismus ohne elitären 
Überbau, Funktionalismus, der begei- 
stern kann. 

Kit Clayton aus San Francisco 
betreibt die Label Cytrax und Delay 
und releast auf Parallel, Phatalo 
und Plug Research. Seine Platte ist 
der eleganteste und smarteste Dub- 
Schmutz, der seit langem Kabel und 
Echokammern verlassen hat. Dub 
gegessen und nicht ausgeschissen, 
sondern tatsächlich in eine Zukunft 
übertragen, die sich nur aus der nek 
sanalet (= Welt der Wirklichkeit 
in der Indianersprache) ernährt. Jake 
Mandell aus Minneapolis dann ist 
eine gelassen-grandiose Schnitt- 
menge aus beiden Idiomen, wobei 
die Kongruenz zum Glück nicht ganz 
stimmig ist. Die Tracks wirken 
schmutziger und industrialisierter, 
aber die überstehenden Ränder 
morphen sich schließlich durch und 
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sprengen die Gehege des kammer- 
musikanimalischen Minimalismus 
mit subtil begleitendem, gefälligem 
Terror (Oder ist jetzt nicht gut mit 
Metaphernterror, Moses?). 


[Stewart Walker: Tekite/Force Inc/Mille 
Plateaux, Kit Clayton: Scape] mm 


MAURIZIO BIANCHI 


Symphony for a Genocide/ 
Menses/Neuro Habitat/ 
Regel/Mectpyo Bakterium 
(5CD-Box) 


Nach einem ungeschriebenen (d.h. 
wahrscheinlich: in tausend »Wie pro- 
duziere ich professionelle Texte ?«- 
Gleichricht-Handbüchern kodifizier- 
ten) Gesetz hat eine High-Brow- 
Rezension, die etwas auf sich hält 
und trotzdem flott sein will, mit 
einem flauschigen Räsonnement- und 
/oder Anekdoten-Happen anzuheben, 
um dem Leser, statt ihn sofort mit 
dem Gegenstand zu molestieren, 
erstmal ein bißchen Lockerheit und 
Horizont entgegenzufächern - so, das 
war die räsonierende Sentenz, und 
jetzt, als Kür, noch eine Anekdote, 
diesmal — sehr geschickt, wie Sie das 
machen - schon auf halbem Weg 
zum Thema: 

Was waren das seinerzeit für 
Wasserglasorkane, als es darum ging, 
wer alles in die testcard-3-Disko- 
graphie zum Thema »Sound« darf 
und wer nicht. Hauptstreitfall damals 
unter anderem: MB, Maurizio Bianchi 
— die Mailänder Industrial-Legende. 
Ist er ein Nazi? Macht er Nazi-Musik? 
Ist er absichtlich mißverständlich? 
Krank? Bescheuert? Kann man ihn 
bringen? Mit Kommentar? Mit War- 
nung? Verkultet ihn das nicht noch 
mehr? — also die ganze P.C./Ästhetik- 
Diskussion in nuce. 

Resultat war damals, daß MB 
hinausflog — was aus heutiger Sicht 
eher seltsam scheint, und zwar 
sowohl intern (wenn man z.B. sieht, 
daß das viel unkoscherere Mauthau- 
sen Orchestra drinblieb) wie auch 
hinsichtlich des Kontexts, der jetzt 
insofern bereinigt wirkt, als die Fron- 
ten zwischen Rechtsabdriftern und 


Nicht-Rechtsabdriftern im Industrial 
unterdes um einiges klarer und die 
gemeinsamen historischen Bezugs- 
punkte retrospektiven Vereinnah- 
mungen gegenüber besser gewapp- 
net erscheinen. Oder anders gewen- 
det: So klar selbst dem letzten 
Zurechnungsfähigen vor ein paar 
Jahren werden mußte, daß die ästhe- 
tizistisch-konfrontative Verwendung 
von Abseitigkeits- bzw. (nahelie- 
gendste Lösung) Holocaust-Topics 
als Counter-Culture-Strategie nicht 
bloß kunstgewerblich-epigonal, 
sondern angesichts des vermehrten 
Auftretens fatal unavancierter und 
unambivalenter Interessenten bzw. 
Gesellschaftstendenzen real regressiv 
auszuschlagen drohte, so klar sollte 
seither geworden sein, daß panisch- 
vorauseilende, (oft auto)exorzisti- 
sche P.C.-Eskamotierungen unter- 
schiedslos aller, auch unter ganz 
anderen Vorzeichen entstandener 
diesbezüglicher Entwürfe niemandem, 
es sei denn allenfalls dem Gegner 
nützen. 

Vor diesem Hintergrund kommt 
die CD-Wiederveröffentlichung der 
ersten fünf (ab 1981) unter eigenem 
Namen erschienenen MB-LPs gerade 
recht, rückt sie das Material (um 
das es immerhin ja auch geht) doch 
zumindest etwas aus dem traditionell 
verdächtigungsschwangeren Dunst- 
kreis puren Hörensagens. Werkaus- 
gabenstatus gewinnt die alga 
marghen-Edition dadurch, daß hier 
auch alle wesentlichen Sampler-Bei- 
träge und — auf Print-Seite — Inter- 
views, Statements, Graphics sowie 
Bianchis rezeptionsgeschichtlich sig- 
nifikanten musikjournalistischen Bei- 
träge (über Conrad Schnitzler, Come/ 
Whitehouse, TG, Monte Cazazza, 
SPK, Metabolist) beigefügt sind (wer 
auf sowas abfährt, darf zudem über 
Handsignierung jubeln). 

Damit liegt — mit Ausnahme der 
vielen, z.T. einzeln reissueten Tapes — 
eine Art autorisierte Gesamtausgabe 
der ersten Werkhälfte vor (die zweite, 
uninteressantere soll noch folgen). 
Unter Autorisationsgesichtspunkten 
zurecht nicht integriert wurden dage- 


gen die beiden ominösen Leibstan- 
darte SS-LP's Triumph of the Will 
und Weltanschauung (letztere viel 
hörenswerter), die - vom verant- 
wortlichen Come-Label eigenmächtig 
betitelt und mit Nazi-Reden aufge- 
peppt — MB schon seinerzeit nicht 
autorisiert hat. 

Nun kann es nicht darum gehen, 
MB dadurch reinwaschen zu wollen, 
daß man ihn künstlich aus der pro- 
blematischen Come/Whitehouse- 
Ecke herauslaviert — schließlich ist er 
genausogut (und, soweit ich weiß, 
nicht unfreiwillig) auf dem einschlägi- 
gen Für Ilse-Koch-(Come)-Sampler 
vertreten. Vielmehr geht es darum, 
erst den Impetus dieser Ästhetik zu 
lokalisieren, bevor man losmoralisert. 
Dazu sind MB’s eigene Statements 
gar nicht so unergiebig, etwa: 

»|'m not involved in Nazi credo, 
but I use that device to shock people 
[...] as I'm a mass murderer.« 

»!’m not politically at all! I'm nihilist, 
rather — but | think every kind of 
authoritarian government (Fascism, 
Communism, etc.) is very harmful 
for the human creativity & universal 
freedom.« 

»| can't call my sounds »Music« 
but only »feelings in a wall of sound: 
— they’re progressing only in the 
measure that the listener remains 
tormented by their power, and he 
feels he wants to change his life in 
a less blind manner.« 

»My music [...] comes directly 
from human frustration and contra- 
diction.« 

»| think my work expresses the 
fear of the forthcoming totalitaria- 
nism in life, in the death, in the 
mind, in the art. | want to stay in my 
corner without compromise and to 
continue my daily struggle against 
superstructures and social lobotomy.« 

Demzufolge konturiert MB’s 
Impuls sich — hierin nah an Throbbing 
Gristle, SPK und Whitehouse - als 
Konglomerat aus (alt-Javantgardi- 
stischen Schock-, Konfrontations- und 
Überwältigungs-Strategien, persön- 
licher Frust-Kompensation sowie 
2.T. eigendynamisch auf die Spitze 


getriebener, im Kern jedoch stramm 
adornitischer Mimesis ans Entfrem- 
dete und Verhärtete mitsamt dem 
darin implizierten Undercover-Mora- 
lismus und Erkenntnisanspruch; 
eventuelle Irritationen hinsichtlich 
der Bewertung des Gestalteten durch 
die Künstler sind dabei mit einkal- 
kuliert und mögen zum Teil eigene 
Zweifel oder Desorientiertheit spie- 
geln (wollen). Mit verdeckter oder 
offener Nazi-Glorifizierung, wie man 
ihr in aktuellem Industrial begegnen 
kann, hat das jedoch nichts zu tun, 
selbst wo und insoweit es die Faszi- 
nation am Tabuierten in dem Maße, 
wie es von ihr zehrt, perpetuiert. 

Das Außergewöhnliche an MB liegt 
deshalb keineswegs in seinem Über- 
bau, sondern im singulären Maß an 
persönlicher Betroffen- und Versehrt- 
heit, innerem Getriebensein, Verlo- 
renheit, Dissoziation und Obsession, 
das hier - gemessen an damaligen 
Coolheits-Standards völlig plan, ja 
fast bekenntnishaft — in billig »hand- 
gemachte«, »primitive« elektronische 
Musik gegossen wird. Darin, nicht 
in wie immer gearteten KZ-Assozia- 
tionen, liegt — auf das Gesamtwerk 
bezogen — das bis heute Unvergleich- 
liche und Unantastbare dieser unbe- 
hausten Klänge. 


Daß sie dennoch keineswegs 
ganz aus der Luft geschöpft sind, son- 
dern individuelle Kristallisation eines 
umfassend wahrgenommenen Szene- 
und Traditionszusammenhangs, 
belegen die illustren Playlists einiger 
von MB gestalteter Radiosendungen 
(Pop Group, Wire, Pil, Chrome, XTC, 
No New York, Cabaret Voltaire, TG, 
Laughing Hands, SPK, Dome, Resi- 
dents, Mnemonists, Radio Free Euro- 
pe usw.), seine exklusive, wenngleich 
schon 18 Jahre vor Jahrhundertende 
bilanzierende Top-of-the-Century- 
Liste (Kluster: KlopfzeichenINWW: 
Merzbild Schwet/David Tudor: 
Rainforest IV/Tod Dockstader: 
QuartermassINico: The Marble 
Index/Klaus Schulze: Cyborg/Barton 
and P. Mc Lean: Electro-Symphonic 
Landscape/llhan Mimaroglu: 
Tract/Fordon Mumma: Dresden — 
Venezia -— Megaton/lannis Xenakis: 
Orient - Occident), sein musik- 
ästhetisches Initialerlebnis (Tangerine 
Dream: Zeit) sowie auch einige 
Features über andere (in denen er 
sich selbst sehr weit zurücknimmt), 
namentlich über den ihm früh ver- 
bundenen Conrad Schnitzler, dessen 
Farb-Albumserie neben TG die unmit- 
telbarste Inspiration gewesen sein 
dürfte, oder über SPK, wo man — 


00 


(nur auf den ersten Blick) überrascht 
— erfährt, daß die vermeintlich so 
zivilisationsjenseitig-irrsinnigen SPKler 
als australische Jungspunde Neu, 
Faust, frühe Kraftwerk, Can, Metal 
Urbain plus — klingklang! — Martin 
Davorin Jagodic gehört und sich 
dazu ein fast komplettes Finstere- 
Moderne-Literaturprogramm verab- 
reicht haben. 

Doch damit endlich zur »Musik«: 
Symphony for a Genocide, das 
'8ler-LP-Debüt, hat das MB-Klischee 
geprägt: Als 7-Track-Konzeptalbum 
über (die ausgesucht gräßlichsten) 
NS-Vernichtungslager markiert es mit 
seinen — meist — aus der Beat-Box 
schleppend unterlegten, gleichgültig- 
entmenscht malmenden Distor- 
tionwänden einen Extrem- und End- 
punkt infernalistischer Industrial- 
Ästhetik. »The moral of this work: 
The past punishment is the inevitable 
blindness of the present« - so die 
fatalistische, schon auf dem Original- 
Backcover vorfindliche Erklärungs- 
hilfe. Ein signifikantes Prinzip für die 
Zuteilung der einzelnen Tracks zu 
bestimmten Lagern (Warum Maida- 
nek weitgehend ohne Beat, Belsen 
mit Radiofetzen und Chelmno flott 
maschinenstampfend?) ist indes 
nicht zu erkennen. Eher teilt sich die 
diesseits gewisser Verfahrensvarian- 
ten dominierende Unterschiedslo- 
sigkeit industrialisierter Lebensver- 
nichtung mit, und zwar in Abhebung 
von fast allen ähnlichen Versuchen 
ohne die geringsten Konzessionen 
an illustrative, vitalistische oder 
mystifikatorische Nebenbedürfnisse: 
Kein noch so winziger Seiten-, 
geschweige denn Lichtblick tut sich 
auf - wodurch das Grauen zugleich 
(gemessen am Realsubstrat) stark 
abstrahiert und doch (als stimmungs- 
hafter Rezeptionseindruck) konkre- 
tisiert erscheint. 

Demgegenüber hat der erste der 
als Bonus angefügten Sampler-Tracks 
mit seiner bizarr keuchenden Loop- 
Schichtung fast Hitcharakter — und 
führt bereits in andere Regionen: 

Auch Menses dokumentiert einen 
(obschon nicht notwendig mit der 
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Entstehungschronologie korrespon- 
dierenden) Übergang: Noch immer 
freudlos — diesmal mit »thanks 

to the technological genocide, for 
its inspiration« — bohrend resp. krei- 
schend, aber schon deutlicher auf 
die mikrostrukturelle Eigenwertigkeit 
möglichst chaotisch evolvierender 
Klangimpulse konzentriert, eitern 
die zwei seitenfüllenden Stücke aus 
den Boxen, wobei es im vorletzten 
Sechstel von Scent am interessante- 
sten hergeht. 

Milan Bruits, der Sampler-Bonus- 
Track von der Fix Planet!-Compila- 
tion, markiert dagegen (zufällig?) die 
für MB größtmögliche Annäherung 
an die possierliche Seite des veran- 
staltenden Atatak-Der Plan-Sektors, 
während /ndustrial Murder und 
Menstrual Bleeding (deren Lang- 
versionen sehr viel später als selbst- 
ändige CD erschienen) wieder tödlich 
durchthrobben. 

Neuro Habitat führt in die 
andere, von der Symphony am wei- 
testen entfernte und noch eigenwelt- 
lichere Sphäre des MB-Sound-Kos- 
mos, einer maximal verfinsterten 
und dissoziierten, aber gerade daraus 
ihren seltsamen Zauber schöpfenden 
Kraut-Elektronik-Variante. Mörder 
unter uns, die erste Seite, dröhnt 
majestätisch-traurig los, um sich 
am Schluß in weißes Rauschen und 
tonlos-dumpfe Echo-Impulse aufzu- 
lösen. 

Neuro Habitat, die zweite Seite, 
bietet dagegen einen, wenn nicht 
den Gipfelpunkt kranker Elektronik- 
Schönheit: Das Ätherische, was einst 
Joe Zawinul mit E-Piano-Pedaltricks 
dem Milky Way abhorchte (Weather 
Report, s/t, 1970), erscheint hier 
in abgründiger und damit um so be- 
strickenderer synthetischer Verkeh- 
rung: als virtuell endlose, unablässig 
metamorphierende Kette jeweils aus 
dem Nichts hervortauchender und 
sich überlagernder Echofolgen, ohne 
erkennbares Ziel und doch lokal nicht 
ohne dunkle Intentionalität. Und 
so sehr die spätere Techno-Evolution 
sicherlich dazu beigetragen hat, daß 


Klänge wie diese — wie MB’s Werke 
insgesamt (mit Ausnahme der Sym- 
phony) - heute sehr viel unspek- 
takulärer, auf ein erträgliches Maß 
abgeschliffen, ja für noise-trainierte 
Ohren ohne weiteres ambient-taug- 
lich wirken (was die MBsche Selbst- 
einschätzung »you can't use my 
music/noise as background only as 
foreground« entsprechend relativiert), 
so sehr purifiziert das Zurücktreten 
des Klangschockmoments zugleich 
das - mag es auch noch so sedimay- 
ermäßig klingen: — zutiefst Heillose 
und Verstörende dieser Musik. 

Die beiden unbetitelten Seiten von 
Regel fügen dem (ebenso wie der 
angefügte Bonus-Track vom Neuen- 
gamme-Sampler) ausdrucksmäßig 
und gehaltlich nichts hinzu, betonen 
in der Großstruktur aber das Schwei- 
fende, Sich-Wälzende, Amorphe, 
zumal wo gelegentlich, wie verstärkt 
auf Seite 2, kindlich unbeholfen 
»Handgespieltes« krautorgelnd ins 
Zentrum tritt. 

Weit mehr Eindruck hinterläßt 
dagegen Mectpyo Bakterium, 


wenngleich wieder weniger als Erwei- 


terung denn als — vor allem auf der 
zweiten Seite — »klassische« Symbiose 
sämtlicher MB-Qualitäten: Begegnen 
das giftig Flirrende und Vipernde der 
Sound(effekt)auswahl, die melano- 
mische Organik der rhythmischen und 
dynamischen Evolution sowie der — 
abgesehen von seiner Konsequenz 
vollkommen regellose — Dissonantis- 
mus hier doch in so geballter Ver- 
schränkung, daß MB’s Auskunft und 
Wunsch, seine Musik »eher zu fühlen 
als zu hören«, an diesem Punkt 

ein Maximum an Überzeugungskraft 
erreicht. 

So so, schau schau, aha. 

(P.S.: In letzter Zeit erscheinen 
auch ganz neue MB-CDs - er ist 
inzwischen Zeuge Jehowas —, von 
denen ich bislang nichts gehört habe, 
außer (mehrfach unabhängig), daß 
sie sämtlich für die Füße sein sollen 
und das Label sie veröffentlichen 
müsse, weil er sonst den alten Stoff 
nicht rausrücke). 

[Alga Marghen] ju 


V.A. - WARP 10 


Influences, Classics 89-92, 
Remixes (3x4 LP/3x2 CD) 


Keine Fragen hierzu. Abfeiern uner- 
wünscht. Antworten unmöglich. 
Keine Presets von »Essentiell« und 
»Zeitlose Klassik«. Kennt eh jeder. 
Daher nur Zielgruppenfiles für gerade 
aufgewachte Feuilletonleser. Datum: 
1989, ihr Doofis. Namen: Steve 
Beckett und Rob Mitchell. Ort: Shef- 
field. Mikrokosmos: Plattenladen mit 
neuestem Elektromaterial aus USA 
(Dokumentiert auf Influences). Idee: 
den Freaks und Fans, die das in ihre 
ganz eigene Northern-Machine-Soul- 
Ethik gegossen hatten, eine Plattform 
geben (Dokumentiert auf Classics 
89-92). Verdienst oder auch Unver- 
dienst: die Indie- & Alternativspacken 
durch das Jahrzehnt auf Elektronik 
angefixt zu haben (Teilweise doku- 
mentiert auf Remixes). Genial: Elek- 
tronikshop für alle offen, Du brauchst 
keinen Parteiausweis. Deshalb: die 
superbsten Glückwünsche und long 
may you run. (Oder war das jetzt die 
falsche Referenz ?). 

[Warp/Zomba] mm 


HELGA MARIA SCHNEIDER 
Eiersalat (Buch) 
Eiersalat (CD) 


HELGE SCHNEIDER & 
THE FIREFUCKERS 
Eiersalat in Rock (LP/CD) 


Mit Eiersalat hat Helge Schneider 
letzthin nicht gespart: als Buch, als 
impulsiv klavierbetupfte Autoren- 
lesung und - zur Flankierung — noch 


als Rock-History-Trash-Projekt mit 
verwegenen Covers von Songs wie 
My Generation, A Whiter Shade 
of Pale oder Hey Joe plus - leider 
nur auf der CD-Version — zwei neuen 
Kurzhörspielen (von denen vor allem 
Arbeitsamt Il, ein sozialhistorisch 
signifikantes Up-Date der ersten 
Arbeitsamt-Bestandsaufnahme auf 
Hörspiele Vol. 1, mit seiner beider- 
seitigen Vaporisierung des Arbeits- 
vermittlungsdiskurses besticht). 

Was dagegen das Kernstück, das 
aus weiblicher Holzhammer-Pseudo- 


nym-Perspektive in die Welt geschleu- 


derte Fiersalat-Elaborat, angeht, 

so wäre das ein eigenes Thema für 
die Gender-Nummer gewesen. Wirkt 
es doch in erster Lesung wie eine 
(seltsam zeitverzögerte) Frontal- 
desavouierung feministischen 70er- 
KämpferInnenbewußtseins. Alle, aber 
auch wirklich alle Ich-bin-Ich-, Mein- 
xy-gehört-mir- und Du-fieser-Macker- 
Topoi erklingen hier in grotesker 
Überspitzung, jeder selbstbefreie- 
rische Impuls erscheint zu dümmlich- 
selbstgerechter Vorlautheit und 
pitbullmäßigem Egoismus verkehrt, 
ganz so, als habe Schneider fünfzehn 
Jahre seines Lebens peingekrümmt in 


einer Suffragetten-Biest-WG verbracht 


und zahle es den Furien nun wenig- 
stens symbolisch heim. Dafür spräche 
auch die bislang einmalige, medien- 
übergreifende und gerade in der 
akustischen Eigeninterpretation pas- 
sagenweise völlig ungewohnt ins 
(scheinbar?) Fun- bzw. Doppelboden- 
freie kippende Manie und Monumen- 
talität der Durchführung. 

Anderseits sind Helga Marias Eska- 
paden derart überzogen (am Schluß 
brettert sie auf einem Motorrad zur 
Weltfrauenkonferenz durch Afrika), 
daß die daraus SPD-kabarettistisch 
abzuleitenden Umkehrschlüsse 
(»Ah, er meint genau das Gegenteil!«) 
nur unwesentlich überzeugender wir- 
ken als eine plan männerfeindliche, 
sich an der (gelegentlich fiesistisch 
verselbständigten) Macho-Züchtigung 
delektierende Rezeption. Was also 
liegt hier wirklich vor? Sind wir dafür 
zu doof? Oder zu schlau? Oder zu 


beides? Näheres wäre nur in einem 
helge-moderierten Interpretations- 
gespräch zwischen Alice Schwarzer 
und Mario Basler zu entbergen — das 
es hoffentlich nie geben wird. 

[Roof Music] ju 


HEADLEY BENNETT 


Deadly Headley - 35 Years 
From Alpha (CD) 


NOAH HOUSE OF DREAD 
Heart (CD) 


DOUGH WIMBISH 
Trippy Notes For Bass (CD) 


Neues und Altes aus der On-U-Dub- 
schmiede. Ganz einenwillig nimmt 
sich die wiederveröffentlichte, 
einzige Soloplatte des Saxophonisten 
Headley Bennett aus, eine auf ihre 
Art einzigartige Mischung aus Dub 
und Spacejazz mit Referenzen an 
Sun Ra. Als Adrian Sherwood 1981 an 
Bennett herantrat, die Platte aufzu- 
nehmen, war Bennett bereits Fünfzig 
und hatte sich als Studiomusiker — 
unter anderem bei Prince Far I — 
einen Namen gemacht. Weil aber die 
Namen von Studiomusikern selten 
auf der Vorderseite von Covern auf- 
tauchen, blieb der Erfolg dieser Solo- 
veröffentlichung aus — da half auch 
kein werbendes »feat. Bim Sherman 
& Style Scott«. Das ist schade, denn 
die 35 Years From Alpha, Bennetts 
erster Musikschule gewidmet, der 
jamaikanischen Alpha School für 
schwer erziehbare Jugendliche, aus 
der so einige Größen der jamaika- 
nischen Musik hervorgegangen sind, 
entwickelt eine musikalische For- 
mensprache, die zu den ganz weni- 
gen geglückten Annäherungen zwi- 
schen Dub-Reggae und Jazz gezählt 
werden muß - all dies 1981 ganz 

auf der Höhe der Zeit, einschließlich 
eines kühlen, leicht wavigen Unter- 
tons (bei manchen Stücken lassen 
sich Tuxedomoon assoziieren). 
Während im Background jede Menge 
Samples verbraten und dubbig 
verhallt wurden - als Lieferant für 
die Titelnummer mußte Barry White 
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Tonträger 


herhalten -, bleibt Bennetts Saxo- 
phonspiel äußerst konzentriert, 
schnörkellos trocken und reduziert. 
Es bleibt fraglich, ob die — gleichwohl 
kurzen — Gastauftritte von Bim 
Sherman an den Vocals, der Platte 
wirklich gut getan haben, denn sie 
ziehen diese Space-Fusion in eine Art 
spirituell angehauchte Roots-Stim- 
mung zurück, die hier nicht so ganz 
passen will. 

Das Problem mit spirituellen 
Vocals, gar Kinderchören, tritt noch 
stärker bei Noah House Of Dread 
auf, einem Projekt von African Head 
Charge-Drummer Bonj Iyabinghi 
Noah, 1982 erstmals erschienen. 
Schöne Dub-Sequenzen lassen Stücke 
in die Länge fließen, die sich sehr 
stark an die religiöse Liedtradition 
klammern. Heart ist beinahe ein 
Gegenstück zu den damaligen Expe- 
rimenten von African Head Charge, 
eine nostalgische Rückkehr zu den 
Roots, die womöglich deshalb heute 
so schwer verdaulich klingt, weil 
hier schon sehr viele Elemente des 
Ethnopop mitsamt seines Nerv-Fak- 
tors und seiner Straßenfest-Dauer- 
präsenz durchkommen. 

Ethnopop ist etwas anderes als 
eine zitathafte Vermischung von 
Folklore und Dub: Der Ethnopop gibt 
der Folklore einen verbraucherfreund- 
lichen Schliff, glättet sie auf den 
westlichen Geschmack hin, während 
Dub-Verarbeitungen, wie sie Dough 
Wimbish einsetzt, Kontextverschie- 
bungen vornehmen, denen es tat- 
sächlich (ab und an) gelingt, Gemein- 
samkeiten aus verschiedenen kultu- 
rellen Traditionen zu destillieren, 
ohne dabei ins Profane und bemüht 


EEE TER 


Pen Ze 


. 
| 


DEADLY HEADLEY:35 YEARS FROM ALPHA. 


testcard #8 


Lebensfrohe abzudriften. Wimbish 
hätte auch eine schrecklich kühle, 
virtuose und überproduzierte Platte 
aufnehmen können. Als Star-Bassist, 
der bereits im Line-Up von der Sugar- 
hill Gang, von Living Colour, Tack- 
head, Madonna, Mick Jagger und 
Depeche Mode auftauchte, hätte er 
locker mal eine Solo-Veröffentlichung 
hinlegen können, wie sie für Star- 
Solisten im Mainstream-Olymp gera- 
dezu statthaft ist: Musiker-Musik, 

die in den diversen Fachblättern 

ihre volle Punktzahl bekommt, aber 
an sich völlig überflüssig ist. Wimbish 
geht der Glätte nicht auf den Leim, 
sondern schenkt dem On-U-Label 
eine der eigenwilligsten Platten der 
letzten Jahre. Mit Gespür für Space 
Sounds ähnlich experimentell wie 
seine japanischen Labelkollegen 
Audio Active, treibt der Dub groovig 
und psychedelisch und ist doch trotz 
namhafter Besetzung (u.a. Keith 
LeBlanc, Skip McDonald, Adrian Sher- 
wood) sehr darauf bedacht, einen 
fließenden Session-Charakter zu be- 
halten, dem es nicht um solistische 
Ausbrüche und Fingerverkramp- 
fungen geht. Dub ist nun mal, richtig 
verstanden, die Kunst, sich ganz 
bewußt zu reduzieren. 

[Alle: On-U-Sound/EfA] mb 


OTOMO YOSHIHIDE 
Cathode (CD) 


Der Turntable- und Sample-Musiker 
gehört auch, was das Veröffentlichen 
von Tonträgern angeht, zu den 
aktivsten Musikern Tokyos. Es ist 
bewundernswert, daß seine harschen, 
in letzter Zeit immer reduktionisti- 
scher werdenden Aufnahmen trotz 
editorischer Überaktivität nie wirklich 
belanglos sind und immer wieder 
schöne Momente aufweisen. Erfreu- 
lich an der vorliegenden Aufnahme 
für John Zorns Tzadik-Label ist 
darüber hinaus, daß Yoshihide sich 
nicht darauf beschränkte, seinen 
bereits auf mehreren CD’s beschritte- 
nen Pfad fortzusetzen, sondern daß 
er neue Techniken und Kompositions- 
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muster ausprobierte. Wunderschön 
bereits der Auftakter für gesampelte 
Sinuswellen, Akustikgitarre und sho, 
eine japanische Mundorgel. Die pene- 
tranten und beinahe schmerzhaften 
Sinuswellen kontrastieren mit stiller, 
folkloristischer Musik und verstärken 
sich zugleich in ihrer suggestiven 
Wirkung. Die beiden Cathode-Num- 
mern von je etwa siebzehn Minuten 
Länge sind elektronisch bearbeitete 
Improvisationen, auf denen unter 
anderem auch Cello, Violine, Kontra- 
baß und Piano eingesetzt wurden. 
Während die erste Nummer colla- 
genhaft nach dem Prinzip graphisch 
notierter Improvisation aufgenommen 
wurde (die Graphiken zeigen den 
einzelnen Musikern an, wann sie 

an der Reihe sind) und stark an die 
Strenge früher John Zorn-Arbeiten 
(vgl. die The Parachute Years-Box) 
erinnert, gehört das sehr geschlos- 
sene Cathode # 2 vielleicht zu den 
schönsten Stücken, die Yoshihide bis- 
lang aufgenommen hat. Diese völlig 
digital nachbearbeitete Version der 
elektroakustischen Ensemblearbeit 
zeigt, welche klanglichen und kompo- 
sitorischen Möglichkeiten im Mitein- 
ander von (ich will es mal so nennen) 
Kammermusik und Sampling aus- 
schöpfbar sind und womöglich auch 
noch darauf warten, ausgeschöpft 

zu werden. Die kontemplative, aber 
keineswegs schläfrige Stimmung 

mit ihren ständigen elektronischen 
Spitzen, gehört zu den ganz großen 
Aufnahmen des letzten Jahres und 
macht (jetzt muß ich es doch sagen) 
so einige andere Yoshihide-CD’s eher 
verzichtbar. 

[Tzadik/99 Distribution ] mb 


FLANGER 
Templates (LP/CD) 


VERSCHIEDENE 
Deutscher Funk Il (LP/CD) 


Flanger aka Schmidt/Friedman — 
leider etwas unter die Tische gefallen. 
Schade, da phantastisch. Die bauen 
Jazz nach und spielen ihn selber. Mal 
wieder nur das Vorwärtigste, das da 
aus den Schatten der Vergangenheit 
cruist und aus dem Stand spielt bzw. 
die Bits wie digitale Dartspfeile wirft. 
Hier haben sich zwei gefunden, deren 
Workform sich exzellent ergänzt, 
denn sie sparen Zeit und schaffen an 
einem Tag, wofür jeder für sich eine 
Woche bräuchte. Das alles ist bereits 
2 1/2 futuristische Jahre alt. Und klar, 
daß es klingt wie Jazz aus dem Orbit. 
Das Coverposing ist von Unschärfe- 
relationen und Halbheiten geprägt, 
der Flangersound hingegen bringt es 
sofort auf den Punkt: hier sind zwei 
unprätentiöse Profis im Dauereinsatz. 
Und hier wird nicht gespielt. Entge- 
gen den Vermutungen, die Cover und 
Credits in die Runde werfen - alles 
ist gesampelt. Und es wird Euch ganz 
langsam die Hosen herunterziehen. 
Die Compilation mit dem obskuren 
Titel (denn: gibt’s das überhaupt jen- 
seits von Stiefelschritten ?) bringt sehr 
hörbare Innovation für Lounges, Bet- 
ten und Badewannen auf den Tisch, 
serviert von Burnt Friedman himself: 
Subtle Tease, Lam& Gold, Wunder, 
Lithops, Flanger, H. Sack Ziegler usw. 
Großer Vorspeisenteller, kein Trink- 
geld nötig (oder sollen wir hier unsere 
alten falschen Münzen loswerden?). 


[Flanger: ntone/Zomba, Deutscher Funk: 
Caipirinha ] mm 


THE CRAINIUM 


A New Music For A New 
Kitchen (CD) 


Neu ist hier nichts: Die Aufnahme 
stammt aus dem Jahr 98, die musi- 
kalischen Mittel sind bekannt, auch 
das radikale Infragestellen der Ver- 
hältnisse. Dann steht da das Zitat von 
Andrea Dworkin auf der Rückseite 
des Booklets und stellt klar, daß The 
Crainium eben doch ein wenig mehr 
sind als eine x-beliebige Band aus 
dem Hardcore /Avantgardesektor 
(auch und gerade wenn der US-Ver- 
trieb Dischord heißt). Mag Dworkin 
u.a. aufgrund ihrer rigorosen Anti- 
Porno-Position manchen unverträglich 
sein — auch mit Kathleen Hannah hat 
sie schon gestritten — hier hat sie 
recht: »Die Entdeckung ist — natürlich 
— daß Mann und Frau Fiktionen sind, 
Karikaturen, kulturelle Konstrukte. 
Als Modelle sind sie reduktionistisch, 
totalitär, dem menschlichen Werden 
unangemessen. Als Rollen sind sie 
statisch, herabwürdigend für Frauen, 
eine Sackgasse für Männer wie für 
Frauen gleichermaßen.« Nicht gerade 
die angesagteste Thematik in unseren 
herrlichen Zeiten, wo das Refugium 
des musikalischen Feminismus in 
Form von Rock Bitch aufscheint. 
Da ist es dann nicht verwunderlich, 
wenn die Musik bei The Crainium 
sich Formen großer Emotionen anver- 
wandelt, von opernhafter Theatralik 
bis zu ungenierter Verzweiflung. 
Elend des Körpers, kein Elend des 
Bewußtseins wird hier in knapp sech- 
zig Minuten vor Hörerin und Hörer 
ausgebreitet. Ein Stück politisches 
Musiktheater — und so darf mensch 
sich beim Zuhören an manch alte 
Quelle der Inspiration erinnern, an 
Frank Zappa zum Beispiel. Ansonsten 
wird heftig geschrubbt, überraschen- 
de Breaks helfen Eintönigkeit zu ver- 
meiden und merkwürdig geschmei- 
dige Passagen chorischen Gesangs 
sorgen immer wieder für akustische 
Höhepunkte. 

Es liegt überraschend viel Farbe 
in diesen Stücken; Lärmattacken wei- 
chen fließenden Grooves, hardcore- 


untypische Klänge tauchen zwischen 
Passagen heftigen Gitarren /Baß- 
gebrauchs auf - aber es sollte sich 
niemand auf diesen Soundinseln 
ausruhen wollen: Die Rollen, die wir 
spielen, sind ein Null-Summenspiel. 
Wir müssen sie ändern. Erschaffen 
und verwandeln. Thema des ersten 
Songs: Ich bin krank durch mein Ge- 
schlecht und die Rolle, die wir da- 
durch spielen ... Nein, das ist keine 
optimistische Platte, sie bietet auch 
keine brauchbare Lösung. Der einzige 
Vorschlag wäre womöglich einer 
aus dem Gen-Labor: Neue Hormone, 
die die Transformation herbeiführen, 
die Ent-genderung zu einer neuen 
Spezies. Das ist keine realistische 
Lösung, vielmehr eine, die allenfalls 
ganz neue Zwänge mit sich brächte. 
Nein, es liegt an jedem selbst, die 
neue Musik für eine neue Küche her- 
vorzubringen. Was du ißt, wie du 
wohnst: auch darin sind Rollenmo- 
delle eingeschrieben. Song Nr. 14 — 
wie ich mich selbst von den Toten 
erweckte, und das kannst auch du! 
Hypnotisiert zur Heilsgewißheit mit 
The Crainium? Aber das ist kein 
letztes Wort. 

The Crainium haben keine Gewiß- 
heit außer der Verzweiflung und 
dem Willen zur Veränderung. Sie 
agitieren und jedeR muß für sich ent- 
scheiden, ob er oder sie ihre Sicht 
der Dinge teilt. The Crainium arbeiten 
mit bewährten Mitteln heftiger Mu- 
sik, mit Krach, Emotion, Beschwö- 
rung, Intensität. Auch wenn bei Titeln 
wie Your penis is tiny and it can 
not spell ein gewisser Humor durch- 
schimmert (oder ist's nicht einfach 
Realität, angesichts des jahrelangen 
Literatenaberglaubens »The pen is 
a penis«), ist es keine lustige Platte 
geworden, keine zur Erzeugung von 
Partystimmung, eher eine, die bewußt 
und bei der Sache durchgehört wer- 
den sollte — die Texte im Beiheft bie- 
ten Unterstützung. The Crainium sind 
B. Degraw, Baß, Raquel Vogl, Gitarre, 
Timothy Wayne, Schlagzeug und 
James, Gesang. 

[SIowdime/US-Vertrieb: Dischord ] hp 
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MORTON FELDMAN 
For John Cage (CD) 


Dieses 60minütige Spätwerk aus dem 
Jahr 1982, eingespielt von den Ives 
Ensemble-Musikern Josje Ter Haar 
(Violine) und John Snijders (Piano) 
verdeutlicht eine Besonderheit von 
Feldmans Musik: Es ist gleichgültig, 
ob seine Stücke für großes Ensemble 
komponiert worden sind (wie z.B. 
For Samuel Beckett), für ein Duo 
wie dieses oder für Piano solo, denn 
sie klingen immer gleich voll, beherr- 
schen in jedem Fall den ganzen 
Raum. Unausweichlich. Alles durch- 
dringend. Es ist nie das Klangvolu- 
men gewesen, über das Feldman 

die vielleicht suggestivste Musik aller 
Zeiten geschaffen hat, sondern im 
Gegenteil alleine die vom Klangvo- 
Iumen völlig unabhängige Tonfolge, 
die ständige Neuerschaffung der 
Komposition mit jedem einzelnen neu 
hinzukommenden Klang, jeder ein- 
zelne Klang vom anderen sauber ab- 
gehoben und doch alle miteinander 
derart verknüpft, daß Zeit in den 

(vor allem späten) Arbeiten Feldmans 
völlig unerheblich wird, könnte 

doch jede Komposition eine Stunde, 
zehn Stunden oder auch beliebig 
länger oder kürzer dauern (es ist 
nämlich völliger Blödsinn, daß es Zeit 
bräuchte, sich in Feldmans Musik 
hineinzuhören, denn man ist sofort 
drin, verliert bereits innerhalb der 
ersten Minute jegliches Zeitempfind- 
en) - ein Strudel, ein Drift, und all 
das nicht einmal erkauft auf Kosten 
dubioser, esoterischer Psychedelic- 
und Kiffer-Ideologien. Wer Feldman 
mag, wird von seiner Musik süchtig 
und For John Cage essentiell 
brauchen, wer nicht (geht das über- 
haupt?) wird allemal alles für das- 
selbe halten und einen schier endlos 
erscheinenden Kosmos für ein 
schwarzes Quadrat halten. Beinahe 
selbstredend handelt es sich hier 

um eine erstklassige Interpretation 
wie fast immer bei der Hat-Feldman- 
Reihe, auf der sich die Interpreten 
die notwendige Zeit nehmen. 


[Hat Now/Helikon Harmonia Mundi] mb 
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Elektro-Trash-Nuggets: 


THE SPOILS OF WAR 
s/t (CD) 


RAYMOND SCOTT/SONNY LESTER 
Soothing Sounds for Baby, Volume I-Ill (3LP/3CD) 


BRUCE HAACK 
Hush Little Robot (LP/CD) 


BRUCE HAACK, ESTHER NELSON 


& DIMENSION 5 RECORDS 


Listen Compute Rock Home (LP/CD) 


TOM DISSEVELT/KID BALTAN 
Song of the Second Moon (LP) 


LOVE MACHINE 


Electronic Music to blow your Mind by!!! (LP) 


The Spoils of War - »Bring me the 
Ring Modulator, Igor« — das ist der 
entscheidende Booklet-Hinweis dieses 
'69er-Freakout-Projekt-Reissues, 

das immer dann interessant wird, 
wenn die eher flaue Psychrock-Song- 
und -Groove-Grundlage von allerhand 
ausnehmend garstig spruzzelnden 
Garage-Lochkarten-Electronics über- 
beamt oder ganz weggestemmt wird. 
Die SF-Obskur-Nerd-Fußnote zu den 
United States of America - und damit 
zehnfach wichtiger als alles aktuelle 
Elend aller Herrn von und zu Stuck- 
rad-Leberkäse. 

Letzteres gilt mit noch viel größe- 
rem Faktor auch für die Minimal-Elek- 
tro-Titsch’n’Flirr-Etüden, mit denen 
(Trick-JFilmmusik-Legende Raymond 
Scott 1964 samt kinderpsychologi- 
scher Flankierung durch das Gesell 
Instituite of Child Development Perso- 
nen unter 18 Monaten Beruhigung 
oder sanfte Stimulierung zu spenden 
unternahm, und zwar säuberlich nach 
Altersgruppen getrennt - O bis 6, 6 
bis 12 und 12 bis 18 Monate, dafür je 
eine LP. 

Nun, was erwartet den kleinen 
Menschen? Das sollte man schon 
wissen — schließlich geht, seit ich es 
eben in die Welt setze, hartnäckig das 
Gerücht, BILL GATES sei seinerzeit, 
obwohl bereits zu alt, in hohen Dosen 
mit den »Soothing Sounds« beschallt 


worden. Also: Erstmal — Platte 1 — 
nur freundliches Geklimper, hallo, 
kleiner Erdenbürger, kleine Erden- 
bürgerin, hier draußen ist es kantig, 
aber nett, und nicht zu schnell und 
schrill (es sei denn, man beruhigt 
auf 45), auf der zweiten Seite dann 
der »Nursery Rhyme«, geniales 
Titsch-Blueprint, wenn auch schon 
etwas disharmonisch und getrieben, 
ja, mein Spatz, das Leben ist kein 
Zuckerschlecken, schließlich — Ab- 
schluß, Anspieltip und Fetenbrett der 
Platte 1 - »Tic Toc« — tic toc tic toc tic 
toc tictoc ... da lachst du, Kleine(r), 
ialala, das ist die Einstimmung auf 
deinen neoliberalen Dienstleistungs- 
alltag, doch es kommt noch besser, 
wachs nur schnell herzu, dann tu 

ich gleich die zweite Scheibe drauf; 
da zunächst nichts Besonderes, eher 
Konsolidierung des Erreichten, dann 
aber, mit dem Happy Whistler, 
eine erste Dance- bzw. Strampel- 
Propädeutik: clumsy, groovy, techno- 
prophezeierisch; und schließlich 

die Granate: Toy Typewriter, eine 
ganze Seite rhythmisiertes Klickern, 
der finale Vorlauf zum Bürodasein, 

in jedem Sinn extrem taktil und derart 
minimal, daß alles, was dann doch 
passiert, absurd vergrößert wirkt 
(wie in Pessoas Buch der Unruhe- 
Alltag — und das ein Jahr vor Reichs 
ersten einschlägigen Stücken), aber 


Schluß damit, das Alter rennt, und 
wieder sind sechs Monate vorbei, 
die Zeit ist reif für Platte 3, und hier 
geht es ans Eingemachte: Little Tin 
Soldier läßt Bubi das Marschieren 
lernen (Mädi kommt dagegen selbst- 
redend nicht eigens vor, was sich 
allerdings im Zuge der neuesten 
Frauenendlichauchmarschierendürfen- 
wehrpflicht-Welle ohnehin erübrigt), 
und darüber jubiliert ein rescher 
Synthi-Doodle, »Auf in den Roboter- 
kampf!«, bis der — erneut seitenfül- 
lende - Playful Drummer zum 
Abschluß nochmal ziemlich nerven- 
testend durchhopst, für Baby ebenso 
wie für die aufgeschlossenen Erzeu- 
ger, die es hoffnungsvoll beschallen. 
Also: ab ins Plattenregal, hinter die 
Scorpions, und für eventuellen Nach- 
wuchs aufgebart. 

Und weiter zu Bruce Haack, der 
die von Scott vorbehandelten Kids 
mit »an electric musical-poetic treat 
for children and high-school people 
revealing more wonders of our earth- 
ship« (Linernotes) nahtlos über- 
nimmt. Nicht mehr ganz so elemen- 
tar, aber — auf Hush Little Robot - 
vollgestopft mit Stimmen aus zurück- 
gebliebenen Computern, bizarrem 
Sixties-Flair, autodidakt-digitalisti- 
schen Stilanleihen (verschärften 
Country-Banjos, verhonepiepelten 
Militärmusik & Barock-Sequenzen, 
letztere momenthaft a la early Carlos) 
plus verquer-gebongten Hui-Bu- 
Science-Fiction-Texten (zum konzep- 
tionellen Background gibt's am Ende 
zwei aufschlußreiche Radio-State- 
ments des 1988 verstorbenen Maest- 
ros) — und das alles auf der zeit- 
typischen Titsch-Elektro-Basis, immer 
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abwechslungsreich & hitverdächtig 
(auch wenn der Verdacht sich kaum 
erhärtet), und - als Trivia-Flash! — 
mit ein paar Tracks, in denen rauh- 
gepreßte Donald-Duck-in-Rage-Vocals 
in der Kombination mit vorgenannten 
Qualitäten für fast 100%-ige Resi- 
dents-Vorwegnahme sorgen (z.B. 

This Old Man«. 

Noch selbstgezimmerter, verspiel- 
ter und charmanter wirkt der — aus- 
giebig kommentierte — Zusammen- 
schnitt aus den iridiumraren Dimen- 
sion 5-Veröffentlichungen mit 
Esther Nelson. Und diesmal gibt es — 
neben seltsamen Präremineszenzen 
an spätere B 52’s-Mann-Frau-Con- 
ferencen und allerhand bizarrem 
Spaß —- mit Upside Down und 
Funky Little Song auch mindestens 
zwei sesamstrassen-reife Hits. Dazu 
Merksätze wie: »You fingers will do/ 
what you want them to/ because 
they're so attached — to — you.« Also: 
ab ins Regal, hinter Gwar, bis die 
Kinder etwas größer sind. 

Die Adult-Variante kommt schließ- 
lich von Tom Dissevelt und seinem 
Igor Kid Baltan. Zeigen sich die 
(Original-)Linernotes auch fürsorglich 
bemüht, den gemessen an den radi- 
kalsten Avantgarde-Elektronikern 
eher poppigen Appeal des Gebotenen 
herauszustellen (»Dissevelt is not 
so far out«, oder: »Never before has 
electronic music been so melodic, 
so fully arranged, and such pleasant 
listening.«), so blieb und bleibt es 
doch verglichen mit der musikalischen 
Restwelt (etwa auch Tontos Expan- 
ding Head Band) allemal far out 
genug, um nach langjähriger Total- 
verschollenheit heute als (wie lega- 
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les?) Mini-Reissue einige Mort- 
Garson- oder auch Mouse-On-Mars- 
justierte Ohren, kaum dagegen die 
des sympathisch um allerbrutalst- 
mögliche Aufklärung bemühten Hes- 
sischen Ministerpräsidenten Roland 
Koch erfreuen zu können: Dissevelts 
Moon Maid spukt sehr ordentlich, 
die Ray Makers strahlen immer noch 
frisch, Orbit Aurora versucht sich 
streckenweise wirklich mal als Hit, 
Twilight Ozone helixt erst subotnik- 
förmig durch das All und mündet 
dann in lauernden, später mehrfach 
heftig detonierenden Soundtrack- 
Jazz, und die abschließende Klavier- 
Treatment-Studie Pianoforte stellt 
hinsichtlich akustischer Abgefahren- 
heit problemlos 5/6 aller entsprechen- 
den Cage-Vorstöße in den Schatten. 
Linernotes-gläubige Putzig-Elektronik- 
Fuzzies seien also gewarnt — der 
Easy-Zeiger schlägt kaum aus, nix für 
die nächste Koteletten-Party, eher 
mondbeglänzter Hörstoff. 
Nevermind. Für die Moog Machi- 
ne- und Gershon Kingsley-Fraktion 
steht dafür schon die Electronic 
Music to Blow Your Mind by!!! 
von The Love Machine bereit, deren 
Special Flair aus ihrer geradezu 
herbertwehnerhaften Obstruktion 
jeglicher Vermittlungsbemühung 
zwischen dem labbrigen Endsixties- 
Partysound und dessen elektronischer 
Gimmick-Auftoupierung erwächst. 
Hier kann allenfalls noch die Pierre 
Henry+Spooky Tooth-(Nicht-)Kolla- 
boration mitstinken, aber unfreiwillig, 
also ohne Hintertür zum Gloriosen. 


[Normal Records/Basta Audio (Sony)/ 
Normal/Emperor Norton Records/Limelight/ 
(Bootleg) ] ju 
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SONIC YOUTH 


Good Bye 20th Century 
(DoLP/CD) 


Wie sehr haben sie genervt, diese 
Jahrhunderts- und gar diese Jahrtau- 
sends-Verabschiedungen, die sich in 
den schlimmsten Fällen so ausgenom- 
men haben, als sei nun endgültig 
möglich, im Feuerwerks-Taumel auch 
den Faschismus und seine Folgen 
hinter uns lassen zu können, ein kol- 
lektives Reinewaschen wegen einer 
willkürlich gesetzten Zahl. 

Auch Sonic Youth haben das Jahr- 
hundert im Rahmen eines ziemlich 
triumphalen Projektes verabschiedet: 
Gemeinsam mit verschiedenen Gast- 
musikern, darunter Jim O’Rourke, 
Christian Wolff (ja, eben jener Kom- 
ponist aus dem Bund um John Cage 
und Morton Feldman höchstper- 
sönlich) und Christian Marclay, zoll- 
ten sie dem Projekt Moderne ihr ganz 
persönliches Tribut. Auf etwa zwei 
Stunden Spielzeit interpretieren sie 
Stücke von John Cage, Pauline Olive- 
ros, James Tenney, Takehisa Kosugi, 
Nicolas Slonimsky, Cornelius Cardew, 
Christian Wolff, George Maciunas, 
Yoko Ono und Steve Reich. Sonic 
Youth, die selbst von Außenstehen- 
den immer dem Bereich der Pop/ 
Rockmusik zugeordnet wurden, sO 
sehr sie selbst immer wieder über 
ungewöhnliche Peronalunionen ver- 
sucht haben, sich von Unterscheidun- 
gen zwischen Pop und Rock, Jazz und 
Neuer Musik fernzuhalten (die edle 
Geste: Nur »gute« Musik zählt, deren 
Qualität hat nichts mit Stilen und 
Zuweisungen zu tun ... Im Grunde 
also auch die testcard-Haltung), 
kontextualisieren mit diesem Projekt 
die eigentliche Musik des 20. Jahr- 
hunderts im Bereich der sogenannten 
E-Avantgarde. Auf Good Bye 20th 
Century steht die für das vergangene 
Jahrhundert wegweisende Musik 
ganz im Zeichen einer Atonalität, die 
zugleich mit der uneingeschränkten 
Autorität des Komponisten gebrochen 
hatte (was in diesem Fall auch für 
Steve Reich gilt, dessen hier interpre- 
tierte Pendulum Music von 1968 als 
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Dokument frei interpretierter Minimal 
Music zum Schönsten gehört, was 
Sonic Youth jenseits ihrer Pop-Karrie- 
re je aufgenommen haben). Nur allzu 
verständlich, daß Sonic Youth die 
entscheidenden musikalischen Impul- 
se im Sinne einer materialästhetischen 
Befreiung mit Fluxus und John Cage 
beginnen lassen. Keine Frage: Die 
Schule von Schönberg, Berg, Webern 
und schließlich auch Messiaen und 
Nono sind zwar ausgespart, aber 
doch mit bedacht; als »Rock«-Band, 
sich auf die eigenen Fähigkeiten be- 
scheidend, knüpfen Sonic Youth aller- 
dings selbstredend in ihrem Jahrhun- 
dert-Rückblick an jene an, die das mit 
Schönberg beginnende Prinzip so 
demokratisiert hatten, daß es auch 
einer Band wie Sonic Youth möglich 
wurde, ihre Stücke zu interpretieren. 
So sehr ein solcher Jahrhundert- 
Rückblick nerven mag, erscheint er 
doch gegenüber dem eigenen Publi- 
kum, gegenüber den Rock-, Pop- und 
vor allem Indie-Sozialisierten legitim. 
Legitim gegenüber dem Vergessen 
(oder dem Nie-Wahrgenommen- 
Haben) einer jüdisch intellektuellen 
Tradition atonaler Musik im Verlauf 
des 20. Jahrhunderts, wie sie zum 
Beispiel seitens der Spex völlig igno- 
riert wurde: Die »100 Platten des 
Jahrhunderts« (Spex 1/2000) wurden 
versprochen — und es ist weniger ein 
Skandal als bloß wohl Gnade/Dumm- 
heit der späten Geburt, daß Nirvana 
vier Plätze vor den Sex Pistols rangie- 
ren, obwohl doch Nirvana ohne die 
Sex Pistols als deren Nachahmung 
nie möglich gewesen wären, es 
ist allerdings ein Skandal, daß hier 
von »Jahrhundert-Platten« die Rede 
gewesen ist, ohne daß Mahler, 
Schönberg, Webern, Cage, Feldman, 
Nono genannt oder überhaupt nur 
gedacht worden sind. — Beruhigend, 
daß Sonic Youth, die auf Platz 14 der 
Spex-Charts zu finden gewesen sind 
(und zwar mit Daydream Nation, 
mit jener ganz schön redundanten, 
bereits angeflachten Platte, die 
ihren Übergang zum Kulturindustrie- 
Open Air-Rock bereits angekündigt 
hatte), die Geschichte der Musik des 


20. Jahrhunderts dann doch anders 
gewichten. Wenn auch um den Preis, 
selbst längst schon zweigleisig ver- 
fahren zu müssen - als öde gewor- 
dene, die eigenen Tricks und Kniffe 
an den Instrumenten längst routiniert 
wiederholende »Alternative«-Pop- 
band mit dem fragwürdig geworde- 
nen »Jugend« im Bandnamen einer- 
seits, und andererseits als Kollektiv, 
das sich auf dem eigenem Label 

mit Musikerinnen und Musikern aus 
den Bereichen Neue Musik und Jazz/ 
Noise/Improvisation neben einigen 
eher überflüssigen Warmspielereien 
schon so manche intensive Grenz- 
überschreitung erlaubt hat. 

Die Art und Weise, mit der Sonic 
Youth sich hier der Neuen Musik 
angenommen haben, ist mehr als nur 
bewundernswert. Abgesehen davon, 
daß sie zum Teil mit den Urhebern 
selbst gearbeitet haben (Pauline Oli- 
veros hat ihr Stück für Sonic Youth 
geschrieben, Christian Wolff war 
an den Aufnahmen seiner Kompo- 
sitionen selbst beteiligt), klingen ihre 
Bearbeitungen von Leuten wie Cage 
und Reich in dem Maße cool aus dem 
Handgelenk geschüttelt, in dem Sonic 
Youth als Stadion-Band für sommer- 
liche Open Airs längst uncool gewor- 
den sind. Als würden sie (und wahr- 
scheinlich tun sie es auch) momentan 
ihre ganze Energie in solche nicht- 
kommerziellen Projekte stecken, das 
zur Masche gewordene Rock-Projekt 
namens Sonic Youth dagegen als 
bloße Einnahmequelle betrachten, 
läuft das Quartet mitsamt Gästen hier 
zu einer Hochform auf, die »E«- und 
»U«-Plaketten Lügen straft: Gerade 
weil die Sonic Youth-Inerpretationen 
von John Cages Four und Cornelius 
Cardews Treatise weder im Umfeld 
von Donaueschingen noch in dem 
von »Rock am Ring« denkbar wären, 
gelingt es ihnen, die »seriösen« Ver- 
ächter der Popkultur wie auch den 
längst gegenüber jeglichem ernsthaf- 
ten Zuhören abgestumften Pop-Kon- 
sumenten vor den Kopf zu stoßen. 
Die vorliegenden Aufnahmen zeigen 
Sonic Youth auf der Höhe ihrer Zeit. 


[Sonic Youth Records ] mb 


TAJ MAHAL TRAVELLERS 


Live Stockholm July, 1971 
(2CD) 


TAJ MAHAL TRAVELLERS 
August 1974 (2CD) 


EAST BIONIC SYMPHONIA 
s/t (recorded live, July 1976) 
(LP) 
File under: Obscure Japanese Psy- 
chedelic. Um an Original-LPs dieser 
Impro-Drift-Out-Projekte um bzw. 
im Umfeld von Minimal-Kult-Fiedler 
Takehisa Kosugi (vom dem es auch 
mindestens drei Platten unter eige- 
nem Namen gibt, von denen minde- 
stens eine, nämlich Violin Solo, 1981, 
sterbenslangweilig ist) zu kommen, 
durchqueren Plattensammler im 
Tretboot den Pazifik. Von den drei 
Platten, die es von den Taj Mahal 
Travellers geben (und von denen eine 
auch noch eine Compilation sein) 
soll, existiert jeweils nur ein halbes 
Exemplar, wovon wiederum nur eines 
jemals einem Europäer zu Gesicht 
kam (vgl. Luis Trenker, In Gummi- 
stiefeln auf den Fudschijama, S. 216). 
Bei soviel Kult kann ein Reissue 
nur zum Sakrileg werden, denn wie 
sollten irgendwelche wahrnehmbaren 
Klänge gegen das abstrakte Phan- 
tasma unerreichbarer mysteriöser 
Far-Outheit anstinken? Was hört man 
denn? Großbogig evolvierende, beat- 
lose, hall+echospukende und virtuell 
endlose Kollektivimprovisationen 
mit dezentem Oberton-Ohm+Kyoto- 
Touch — gleichsam den Inbegriff fern- 
östlicher Hardcore-Hippie-Waberei. 
Ohne sich in puncto Stonedness 
etwas nachzugeben, zeigen die jetzt 
wiederveröffentlichten Aufnahmen 
dabei eine gewisse Tendenz zur 
Entamorphisierung, sei es, daß im 
August '74 mehr Spieler resp. distink- 
te Klangquellen am Start sind, sei es, 
daß gegen Ende der East Bionic- 
Scheibe doch erhöhte Ereignispegel, 
ja gar Trommel-Workshop-Beats Kon- 
tur gewinnen. Gerade das freilich 
kann für den Psyche-Puristen auch 
zum Manko werden, ebenso für den, 
der damit seinen Mix bewölken will. 


Unser Tip: Fenster verhängen, *** 
bauen, Rasseln raus und dann 
»}Haadschma amal zum Taadsch 
Machal« — wie aufgeweckte Haider- 
Ländler scherzen. 

[Drone Syndicate/Columbia/LAM Records] ju 


DR. DRE 
The Chronic 2001 (LP/CD) 


1992 bildete The Chronic den 


Urknall des Westcoast-G-Funk-Univer- 


sums. Aus Parliament-Referenzen 
und Dope Beats schuf der ehemalige 
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NWA-Produzent und Rapper Dr. Dre, 
assistiert von seinem Protege Snoop 
Doggy Dog, sein eigenes, schillerndes 
Cartoon-Gangsta-Universum. Im 
Gegensatz zu seinen früheren Band- 
kollegen MC Ren und dem 1995 ver- 
storbenen Eazy-E, die einfach dort 
weitermachten, wo sie 1991 mit NWA 
aufgehört hatten, und Ice Cube, 
der sich unter dem Einfluß von Public 
Enemy zum Gangsta-Aktivisten ent- 
wickelte, besetzte Dre die Position 
des entspannten Hedonisten, der 
kein geringeres Ziel verfolgte, als sein 
Label Death Row zu einem neuen 
Motown der Westküste auszubauen. 
Doch das anfangs ambitionierte 
Projekt verwandelte sich Mitte der 
90er Jahre in eine tragikomische 
Farce. Der Rapper 2 PAC, nach dem 
Doppelalbum A// Eyez on Me Aus- 
hängeschild des Labels, fiel 1996 
dem sinnlos eskalierten Schlagab- 
tausch zwischen East und West Coast 
zum Opfer, der ehemalige Shooting 
Star Snoop glänzte nicht mit Innova- 
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tion, sondern nur noch mit Mittel- 
mäßigkeit und sexistischen Zoten, 
und Dres Partner Suge Knight wan- 
derte wegen Steuerhinterziehung 

in den Knast. Der Anfang der 90er 
richtungsweisende G-Funk entwickel- 
te sich zu seiner eigenen einfalls- 
losen Karikatur und die ständig 
verschobene Reunion zwischen Dre 
und Ice Cube beschränkte sich ledig- 
lich auf eine 1994 entstandene Maxi- 
Single. Dre zog sich rechtzeitig aus 
dem schiefgelaufenen Unternehmen 
Death Row zurück und gründete 

ein neues Label mit dem program- 
matischen Namen Aftermath. Sein 
Scherbengericht lautete als lakonische 
Absage an die stagnierten Gangsta- 
Klischees 1996 Been there, done 
that. 

Obwohl er als Produzent diverser 
East- und Westcoast-Acts durchaus 
präsent blieb, zeichnet sich jedoch 
erst jetzt mit dem sieben Jahre später 
entstandenen Nachfolger The Chro- 
nic 2001 eine Art Comeback ab. 
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Mit dem White Trash-Rapper Eminem 
fand Dre letztes Jahr einen talen- 
tierten neuen Sidekick. In dem Video 
Guilty Conscience findet sich die 
amüsante Umkehrung, daß Dre, mitt- 
lerweile seiner berüchtigten Nigga 
with an Attitude-Vergangenheit über- 
drüssig, das gute Gewissen darstellt, 
während der weiße Eminem den pro- 
ligen Gangsta gibt, der den gutmü- 
tigen Funk-Doctor nach einer hitzigen 
Debatte doch noch auf seine Seite 
zieht. Diese reflexive Betrachtung des 
eigenen Pop-Mythos prägt auch den 
Stil des Albums The Chronic 2001, 
auf dem die seit einem halben Jahr- 


zehnt liegengebliebenen Ansätze end- 


lich kreativ weiterentwickelt werden. 
Statt zu Tode gesampelte G-Funk- 
Klischees fortzusetzen, sucht Dre er- 
folgreich nach neuen stilistischen Mit- 
teln und liefert dabei ein interessan- 
tes Modell für den state-of-the-art 

im Westcoast-Rap jenseits des be- 
leidigten Insistierens auf der eigenen 
Größe, das gewisse andere Ex- und 
jetzt wieder-NWA-Mitglieder bis zur 
Erschöpfung paraphrasieren. Ironi- 
scherweise bildet ausgerechnet der 
Nachfolger jenes Albums, mit dem 
sich Dre Anfang der 90er von NWA 
verabschiedete, das Vorspiel zur Ende 
des Jahres anstehenden Reunion der 
Gangsta-Supergroup. 


[Aftermath/Interscope] ar 


KING BLACK ACID 
Sunlit (CD) 


Wer an der kanadischen Band God- 
speed You Black Emperor! den ge- 
schichtlichen Brückenschlag zu jenem 
Genre mag, welches unschön als 
»Psychedelic-Rock« bezeichnet wird; 
wem das Ausufernde, Bruckner- oder 
Sibeliushafte zusagt, der dürfte auch 
Gefallen an King Black Acid finden, 
die mit den drei Tracks auch eher in 
»Sätzen« denn in »Songs« sinfonisch 
arbeiten. Daß man gelegentlich auf 
pentatonische Rockschemen zurück- 
fällt, davon sollte sich niemand irritie- 
ren lassen. 

[Cavity Search] rb 


CHICKS ON SPEED 

Mind Your own Business 

(7") 

Die Chicks on Speed, das sind Kiki 
Moorse, Alex Murray-Leslie und 
Melissa Logan, aber nicht nur sie, 

& das stellen die drei Künstlerinnen 
auch klar. Das sind nämlich auch 
ihre Co-Produzenten und Mitmusiker, 
alles Männer. & doch wird in den 
Medien häufig nur von den Dreien 
gesprochen, als Frauenband, & häufig 
wird über sie wirklich gesprochen. 
Auch über das, was das ist, was 

sie machen (neben Musik natürlich). 
Spaß ist das, Kunst soll das sein, 
zumindest war es einmal als 
Kunstprojekt geplant, aber davon 
wenden sich die Chix mittlerweile 
eher ab, & auch Politik - wie etwa 
in einer Plattenkritik in der de:bug 
völlig unkommentiert & ohne 
weiteren Zusammenhang behauptet 
wird. Aber was auf der 7" Mind 
Your own Business zu hören ist, 
das ist keine Kunst, & Politik ist das 
auch nicht, nicht direkt zumindest. 
Es ist höchstens eine Kunst, solche 
Musik — ganz in einer amerikanischen 
Post-Punkrock Tradition von chaotic 
creativity — hierzulande zu ver- 
kaufen. & zwar einem absolut trendy 
Publikum aus einer geschmäckleri- 
schen europäischen Elektronikszene. 
Die Remakes des Titels Mind Your 
own Business, im Original von 
Delta 5, klingen alles andere als an 
deren Geschmack angepaßt. Einmal 
legt Pulsinger 80er-Jahre-Beat unter 
das Stück & computerisiert die 
Stimmen & produziert damit eine 
verspielt trashige Disco-Version. 

Auf der anderen Seite zersetzen Ted 
Gaier und Mense Reents eine funky, 
jazzy Version, über der die Chöre 
der Chix liegen, welche klingen, als 
würden sie den Jubel der Fans gleich 
selbst vorgeben. Daß es den Chix 
gelang, dieses Konzept dem spröden 
deutschen Publikum schmackhaft 

zu machen, das ist Kunst — & auch 
Politik, kluge Vermarktungspolitik, 


die nur positiv bewertet werden kann. 


Denn die Chix sind in ihrem Tun 


keine Kompromisse eingegangen, 
denn auch was musikalisch sehr 
mainstream klingen mag — wie etwa 
einige Hit-taugliche Stücke auf der 
Vorgängerplatte glamour girl, ent- 
spricht ihrem Konzept. & es steckt 
auch Politik, wie im allgemeinen 
Politik in der Popmusik verstanden 
wird, in ihren Stücken. Inhalte spielen 
eine große Rolle bei der Auswahl 
der Songs, die gecovert werden & 
die Darbietung, teils kombiniert mit 
Performances, widerstrebt jeglichen 
Regeln des Pop-Kommerz. Deshalb 
ist es doch Politik, was die Chix ma- 
chen, Politik, die eine Menge Spaß 
macht. 

[go records/EfA] cb 


CRANK 
Heftibag (LP/CD) 


Crank ist Danny Zelonkys unglaub- 
liche übliche Neuinterpretation 
seiner durch Plug Research bekann- 
ten Low Res-Identität. Die zweite 
Platte auf Mille Plateaux serviert 
abermals eine sehr zerfetzte Rhyth- 
mik, die tatsächlich shuffelt und 
funkt, aber fragt nicht wie! Besser 
hören: es gibt superkomplexe, krud- 
kaputte Beats, Geräuschrhythmiken, 
Schrauben, Schleifen, Schmoren, 
Zischen und Überlagerungen von 
Unselbstverständlichem — eine 
radikale Transformation elektroni- 
scher Musikformen, die eine Frage 
nach Pop oder Avantgarde negiert 
und sich morpht und changiert, daß 
es eine dunkle Freude ist. Crank 
schlägt Haken im Hirn, transformiert 
Free Jazz-Idiome in seinen Laptop 
und stellt statt ausufernder ermüden- 
der Improvisationen kompakt- 
kaputte Chiffren für Bewußtseins- 
lounges von Morgen vor. Ein Muß 
für alle Leute auf der Suche nach 
wirklich interessanten Klängen, 

die nicht erst die ganze Geschichte 
einer klassischen Avantgarde abarbei- 
ten (Oder hast Du nur vergessen, 
das Traumlicht in der Küche auszu- 
machen?). 


[Mille Plateaux ] mm 


BLAST 
A Sophisticated Face (CD) 


VON ZAMLA 
1983 (CD) 


UNIVERS ZERO 
The Hard Quest (CD) 


Das niederländische Quintett Blast 
macht da weiter, wo Henry Cow oder 
Stormy Six aufgehört haben: Kammer- 
rock. Freilich »groovt« das nicht. Da- 
mit schleicht sich in diese Musik eine 
Sperrigkeit ein, die nicht einfach mit 
dem Verweis auf die Musiktradition 
des 20. Jahrhunderts abzuweisen ist. 
Musik, die auf die Krise der Rock- 
musik reagiert, muß sich nicht nur 
von den harmonischen, sondern auch 
rhythmischen Schemen lösen. Aber 
auch in der Kunst gilt Marx’ Hinweis: 
Daß der Mensch heiter von der Ver- 
gangenheit scheide! Dies musikalisch 
eingelöst zu haben, kann man von 
der schwedischen Band Von Zamla 
behaupten, die bisweilen zappaesk- 
ironisch klingen und einen Mahler- 
haften Umgang mit populärer Musik 
provozieren. — In gewohnter Manier, 
das heißt gewohnt-ungewöhnlichem 
Einsatz von Bläsern als führende 
Melodieinstrumente, haben Univers 
Zero, die einstigen Avantgarderock- 
Protagonisten und Gründungsmitglie- 
der von Rock in Opposition (R.1.O.) 
aus Frankreich nach dreizehn Jahren 
ein neues Album eingespielt. Auch 
hier überrascht bisweilen der kelti- 
sche Zug, die ahistorische Referenz 
auf das Mystische — die Überraschung 
ist nicht immer gelungen. 


[Cuneiform/Rattay Music/Fenn Music] rb 


MA CHERIE FOR PAINTING 
Samba continentale (LP) 


Statt Titeln gibt es (wie auch schon 
einmal auf Haırway To Steven 

von den Butthole Surfers) kleine, kra- 
kelige Zeichnungen zu den einzelnen 
Stücken. Was in diesem Fall nicht 
nur nett aussieht, sondern auch Sinn 
macht: Warum Nummern einen Titel 
geben, die sowieso nach einer Instru- 


mentalsession klingen? Und das ist 
nicht abwertend gemeint, oh nein, 
denn diese Gruppe, deren Namen 
mir vorher überhaupt nichts gesagt 
hatte, sorgte für meine seit langer 
Zeit größte freudige Newcomer-Über- 
raschung. Ohne jegliche Attitude 
jammen sie sich und damit auch uns 
Hörer in eine glücklich leichte Stim- 
mung, in der alles beschwingt ist, 
entspannt und stundenlang so wei- 
tergehen könnte. Die dreiköpfige 
Groove- und Waber-Formation mit 
dem sympathischen Hang zu lang 
anhaltenden Keyboard-Sounds (was 
ja immerhin auch die Musik von 
Robert Wyatt in den Achtzigern aus- 
gezeichnet hatte — die Finger drauf- 
halten und summen lassen) pendelt 
im Niemandsland zwischen Elektro- 
Klingklang a la To Rococo Rot, Krau- 
trock — Eckpunkte: Ash Ra Tempel 
und Neu! — und a-Musik (vornehm- 
lich: Marcus Schmickler/Pluramon) — 
alles also ziemlich soundverliebt. 
Das Besondere an Ma Cherie For 
Painting: Die Langsamkeit, die nötige 
Ruhe, Sounds sich entwickeln zu las- 
sen, ohne daß irgend etwas auf dieser 
Platte unnötig gestreckt erscheint. 
Darf, nein sollte im positiven Sinne 
sphärisch genannt werden. 


[ Oni.tor records/Bebelstr. 73/70193 Stuttgart] 
mb 


S.Y.P.H. 
Same (CD) 


Das 1979 aufgenommene und 1980 
auf dem Pure Freude-Label erschie- 
nene erste 5.Y.P.H.-Album mit seinen 
verstörenden Anti-Öko-Hymnen wie 
Zurück zum Beton und Industrie- 
Mädchen gehört neben dem Debut 
der Einstürzenden Neubauten, Mo- 
narchie und Alltag von den Fehl- 
farben und Salombray von The Wirt- 
schaftswunder zu den ganz großen 
Platten, die in Deutschland in der 
Schnittstelle von Punk und Wave ent- 
standen sind. Die ruppigen, kurzen 
Punk-Nummern und die langen, 
dilettantisch-frischen Improvisationen 
(seinerzeit auf der B-Seite) strahlen 
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noch immer einen angenehmen 
Negativismus aus, der trotz Seiner 
verweigernden Haltung eine Art apo- 
kalyptische Heiterkeit besitzt, die 
dem Labelnamen Pure Freude eben- 
bürtig ist. Die LP ist schon lange ver- 
griffen. Endlich erscheint eine Neu- 
auflage, von »Pyrolator« Dahlke neu, 
aber den alten Sound nicht verfäl- 
schend, abgemischt. Neu gegenüber 
der Vinyl-Version sind allerdings 

nur die Photos im Booklet. Mensch, 
waren die damals alle noch jung. 
Beinahe überflüssig, es noch einmal 
zu betonen: Ein Klassiker! 


[Fünfundvierzig/Indigo ] mb 


THE HOSEMOBILE 
What Can & Can't Go On (CD) 


Sind eigentlich Jim’O Rourke und 
Fred Frith schon einmal zusammen 
aufgetreten? Was ist mit This Heat 
und Don Caballero im Vorprogramm ? 
Oder Shellac und Slint in der Knitting 
Factory? Haben Trans Am und das 
Mahavishnu Orchestra etwa gemein- 
sam? Diese Fragen — die ja musikent- 
wicklungsgemäß sowieso nahelie- 
gend sind — drängen sich jedenfalls 
auf, je länger man dem ausgezeich- 
neten Fusion-Post-Rock von The 
Hosemobile aus Cookeville (TN.) zu- 
hört. Die seit 1994 bestehende Band 
weiß um ihre Anleihen; sie machen 
Instrumentalmusik, und wenn doch 
gesungen wird, dann mit Mudhoney- 
Referenz - natürlich. Mit der Be- 
setzung Gitarre/Klavier, Schlagzeug/ 
Stimme, Gitarre und Baß wird die 
ganze Bandbreite der Rockentwick- 
lung der letzten fünfzehn Jahre prä- 
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sentiert: die Stränge der Ungleich- 
zeitigkeit werden zusammengeführt, 
aber ohne museale Bemühungen, 
ohne Verklärung. Das Schlagzeug gibt 
den Teppich vor, die Gitarren ziehen 
darauf merkwürdige Glissandi. Grind- 
core-Anleihen, aber auch Tortoise- 
haftes, dann wieder Versatzstücke, 
die wie Henry-Cow-Samples klingen. 
Auch die obligate Pause wird genutzt 
— im Schlußstück Spinning Engine, 
welches sowieso schon so strukturiert 
ist, als würde Robert Fripp jetzt für 
Jullander komponieren, gibt es das 
Zehnminutenloch, aus dem dann — 
man hat die Pause ja längst verges- 
sen — ein Klangmonster steigt: unge- 
fähr dasselbe, das Genesis seinerzeit 
im Waitingroom versteckt hielten. 


[Cuneiform/Rattay Music/Fenn Music] rb 


CRANK 
Heftibag (LP/CD) 


Crank ist Danny Zelonkys unglaub- 
liche, übliche Neuinterpretation seiner 
durch Plug Research bekannten 

Low Res-Identität. Die zweite Platte 
auf Mille Plateaux serviert abermals 
eine sehr zerfetzte Rhythmik, die 
tatsächlich shuffelt und funkt, aber 
fragt nicht wie! Besser hören: es gibt 
superkomplexe, krud-kaputte Beats, 
Geräuschrhythmiken, Schrauben, 
Schleifen, Schmoren, Zischen und 
Überlagerungen von Unselbstver- 
ständlichem - eine radikale Transfor- 
mation elektronischer Musikformen, 
die eine Frage nach Pop oder Avant- 
garde negiert und sich morpht und 
changiert, daß es eine dunkle Freude 
ist. Crank schlägt Haken im Hirn, 
transformiert Free Jazz-Idiome in 
seinen Laptop und stellt statt aus- 
ufernder, ermüdender Improvisa- 
tionen kompakt-kaputte Chiffren für 
Bewußtseinslounges von Morgen vor. 
Ein Muß für alle auf der Suche nach 
wirklich interessanten Klängen, die 
nicht erst die ganze Geschichte einer 
klassischen Avantgarde abarbeiten. 
(Oder hast Du nur vergessen, das Tra- 
umlicht in der Küche auszumachen?). 


[Mille Plateaux ] mm 


FRIEDER BUTZMANN 

Bunte Flügel (LP) 

7 Weltrekordversuche 

und zehn andere Kurzhör- 
spiele (CD) 

Wahres Talent setzt sich nicht immer 
durch, doch dafür altert es auch nie. 
Das zeigen — auf je verschiedene 

Art - die beiden jüngst erschienenen 
Butzmann-Veröffentlichungen. Bunte 
Flügel, ein offenbar illegal exhumier- 
tes Tape von 1980, repräsentiert 
gleichsam die Hochklassik Genialen 
Dilletantentums: verquere Schräg- 
elektronik, unbarmherzige Noise- 
schleifen, quiekende Cut-Ups, Mini- 
malflirren, Freejazz-Japser, Echokam- 
mern-Schreibmaschinenklappern, 
usw. — alles nie wirklich ernst, aber 
nicht zuletzt eben deshalb kein Deut 
schlechter als entsprechende Offizial- 
versionen. Ferner: parodistische Zita- 
te, krude Anti-Hits und - als Köder für 
die Massen - eine mitleiderregende 
Italo-Version des unvergessenen 
Valeska-Smashers. Eigentlich müßten 
sich die Leute darum prügeln. Wenig- 
stens im Internet (i.e. Museum). 

Die 7 Weltrekordversuche zei- 
gen dagegen den aktuellen, dezent 
professionalisierten und gereiften, 
aber sich nur desto radikaler treu 
gebliebenen Butzmann im tragiko- 
misch-exemplarischen Kampf des 
Individuums gegen die Übermacht 
der objektiven Kultur. Sieben Tage 
nacheinander (wie weiland Gott der 
Schöpfer) versucht die — gerade in 
ihrer vermeintlichen Identität zur Real- 
person listig stilisierte — Butzmann- 
Gestalt in einem rapiden Reportage- 
Monolog, dem entfremdeten Aller- 
weltsdasein durch irgendeine weithin 
leuchtende Großtat zu entkommen 
(wobei die Engführung aufs Weltre- 
kordlerische nebenbei die kulturindu- 
strielle Präformierung aktueller Selbst- 
behauptungstopoi indiziert). Natürlich 
scheitert er - von Mal zu Mal ver- 
zweifelter - daran, stößt jeder Über- 
bietungsversuch doch entweder — 
namentlich auf ästhetischem Sektor 
(vgl. Das schnellste Musikstück 
aller Zeiten, Das unverständlichste 


Gedicht aller Zeiten sowie Die 
kürzeste Oper aller Zeiten) - in ein 
von anderen längst zuvor erreichtes 
Nichts, dessen klassische Realisa- 
tionen allesamt zu kennen Butzmann 
das sentimentalische Pech hat, oder 
er prallt auf physische (vgl. Das 
längste Luftanhalten aller Zeiten), 
kulturakzeleratorische (Der schnell- 
ste TV-Zapper) oder soziale (Der 
größte Polygamist aller Zeiten) 
Grenzmauern. Als ihm zuletzt selbst 
noch der Rückzug auf den expressiv- 
unmittelbar(st)en Frustausdruck (Der 
schrecklichste Schrei aller Zeiten) 
mißlingt, bleibt nur lebend-gestorbe- 
nes Weiterdämmern wie davor — wo 
man den Weltrekord mit fast der gan- 
zen Menschheit teilt. So holzschnitt- 
artig funny, ja sesamstraßenmäßig 
sich das in der Mikrostruktur durch- 
gehend ausnimmt, so beckettwuchtig 
wird es aus der Makroperspektive. 
Ist die Gewichtung sowohl zwischen 
der Größe und Lächerlichkeit im Wol- 
len und Scheitern als auch zwischen 
menschlich verschuldeten und quasi- 
natürlichen Depravierungstendenzen 
in bzw. der unhintergehbaren So- 
Seins-Härte der objektiven Außenwelt 
doch geradezu olympisch austariert. 
Und das ohne jedes Katastrophenpa- 
thos. Hörspielpreis der Realitätsblin- 
den für’s Jahr 2000 und noch länger. 


[Eisengrau (Bootleg)/Pharos Medien] ju 


CALLA 
Calla (CD) 


Schepper, klapper, rassel, die Wüste 
ist nun düster, leer und weit. Sub 
Rosa, gerne für desolate, hypnotisie- 
rende Atmosphären zuständig, spuckt 
ein neues Ding aus, nennen wir es 
Calla. Plockplock. Das Trio residiert in 
Texas, und das kannst Du einwandfrei 
hören. Merkwürdigste Geräusche 
(manches Kratzen, speziell am Ende 
von Tarantula, erinnert mehr an 
Darth Vader in seiner letzten Minute, 
denn an TripHop) lauern an jeder 
Wegbiegung auf Dich. Klackerklacker. 
Aurelio Valles Gesang klingt auch 
nicht gerade lebensbejahend. Calla 


ist schon ein ganz schön schwerer 
Brocken Post-Desert-Ambient mit ein 
bißchen Dub hier und etwas Country 
da. Pffftpffft. Wem Scenic zu rockig, 
wem Calexico zu folkloristisch, wem 
Stars Of The Lid zu ambient, wem 
Hugo Race zu posermäßig ist, dem 
sei Calla wärmstens empfohlen, denn 
diese 40 Minuten sind der elektrifi- 
zierte Geräusch-Come-Down ohne 
Drogen, nachdem Du Deine Frau be- 
trogen, Dein Haus verspielt und Deine 
Kinder verkauft hast und weißt, daß 
es wirklich kein Zurück mehr gibt. Im 
Traum jedenfalls. Puh. 

[Sub Rosa/EfA] cj 


VERSCHIEDENE 


Soundscapes be)for(e 2000 
(DoCD) 


AUBE 
Ricochetentrance (CD) 


Zwei Veröffentlichungen, die sich mit 
der Verarbeitung konkreter Geräusche 
auseinandersetzen. Besonders be- 
eindruckend ist die Doppel-CD, auf 
der die Gewinner des gleichnamigen, 
in Amsterdam vergebenen Musik- 
preises mit ihren Arbeiten vertreten 
sind, namentlich: Eric La Casa, Sibylle 
Pomorin, Karel von Kleist, Francisco 
Löpez und die Gemeinschaftsarbeit 
von Robert lolini und Phillip Ma. 
Angesiedelt zwischen Hörspiel und 
Musique concrete beschäftigen sich 
alle hier vetretenen Aufnahmen mit 
Umweltgeräuschen, mit der Dicho- 
tomie Stadt/Land, Natur- und Zivili- 
sationsgeräusche, mit dem zerstöre- 
rischen »Klang« von Ballungs- und 
Krisenzentren (z.B. in der Arbeit von 
Karel von Kleist, zusammengesetzt 
aus den Klängen von Bijlmer, jener 
Amsterdamer Vorstadtsiedlung, in der 
1992 das Flugzeugunglück geschah, 
harsche Klänge, die mit den Natur- 
geräuschen des nahe gelegenen Mee- 
res kontrastieren). Fast allen Arbeiten 
geht es um die akustische Darstellung 
von Verlust, um Verlust von »natür- 
lichem« Klang, von humanem Wohn- 
raum oder auch — wie in der Arbeit 
von Sibylle Pomorip — um den Verlust 


von Sprache, dort, wo Mexikaner in 
den USA ihrer ursprünglichen Kultur 
entrissen werden. Die Arbeiten sind 
erstaunlich wenig zukunftsgläubig — 
ihre klangliche Kritik an der Umwelt- 
zerstörung und Zersiedelung der 
Städte ist zugleich Kritik am Neolibe- 
ralismus und an einem Fortschritts- 
glauben, dem diese — gewissermaßen 
selbst fortschrittliche — Musik nur auf 
kulturellem Terrain folgen möchte. 
Vor allem: In den seltensten Fällen 
wirken die Beiträge esoterisch, wohl 
aber häufig wehmütig, beispielsweise 
im vielleicht komplexesten Beitrag, 
dem schon erwähnten von Sibylle 
Pomorin, der mit Musik-, Natur- und 
Stimmsamples die aztekische Lebens- 
welt rekonstruierend imaginiert. 

Ihr Beitrag sticht besonders hervor, 
aber auch Hong Kong City in Bet- 
ween von lolini/Ma, da er höchst 
assoziationsreich und dicht gewoben 
ist, eine Collage aus Straßengeräu- 
schen, U-Bahn-Ansagen, Unterhal- 
tungen, Radiomoderationen und 
Unterhaltungsmusik aus Hongkong. 
Alle Beiträge lassen sich sowohl als 
eigenständig musikalisch wie auch 
als Hörpsiel rezipieren. Sie sind eine 
wertvolle akustische Ergänzung zur 
gegenwärtigen Architektur- und 
Städtebau-Kritik. 

Akifume Nakajima aka Aube 
arbeitet auf seiner neuen CD eben- 
falls ausschließlich mit konkretem 
Material, mit dem Klang von Wasser. 
Tropfen, Rauschen und Blubbern, 
aufgenommen und nachbearbeitet. 
Die Stücke sollen nach seinen Aus- 
sagen der Entspannung dienen. Flie- 
Bende Musik zur Meditation ohne 
New Age-Attitude. Mal subtil, mal 


e00o 


Tonträger 


redundant, ist eine Soundscape- 
Platte entstanden, die im Vergleich 
mit dem »Soundscapes«-Sampler 
doch eher eindimensional bleibt, zeigt 
doch der Sampler, daß es durchaus 
möglich ist, mit konkreten Klängen 
auch diskursiv umzugehen (ohne 

daß das musikalische Ergebnis aus- 
schließlich »theoretischen« Zwecken 
dienen würde). 


[Soundscapes: Ssc Rec./Triton/ Hausmusik, 
Aube: Lunar L/Triton/ Hausmusik ] mb 


VERSCHIEDENE 


Rare Schellacks - Frühe 
Perlen deutschsprachiger 
Populärmusik und Volksmusik 
1900-1950 

(Sachsen, CD; Berlin, CD; 
Wien, CD; München-Bayern, 
CD; München-Bayern, CD) 


Das Trikont-Label hat seine Reihe 
Rarer Schellacks fortgesetzt; es gibt 
weitere Perlen deutschsprachiger 
Populärmusik und Volksmusik aus 
Bayern und Wien zu hören, aber auch 
Sachsen und Berlin sind jetzt vertre- 
ten. Zu jeder CD informiert ein aus- 
führliches Booklet über die Musik und 
Künstler, die alten Aufnahmen sind 
behutsam restauriert, die Digipaks 
geben der Sammlung eine audiophile 
Note. Die Aufnahmen verraten etwas 
von der ursprünglichen Gewalt der 
Kulturindustrie, als die Ideologie des 
Schlagers ihm noch wie eine Marotte 
anhing. Humor ist hier deftig, hinter 
der menschlichen Geste steckt das 
Ressentiment. Aus Wien sind Zoten 
und Pikanterien zu hören: Das 
Schelmische, Pikante, welches auf 
das Sexuelle anspielt, versprüht den 
Charme von Männlichkeit, der später 
als Attitüde von Rock'n’Roll verbind- 
lich wurde; erst die Kultivierung 

des Schlagers in der Schallplatte und 
dem Radio, also seine Befreiung aus 
den Lasterhöhlen des Mannes, haben 
ihm wohl die Lieblichkeit gegeben, 
so daß auch Frauen Gefallen finden 
durften. Ansonsten ist auffällig, wie 
selbstverständlich bereits in diesen 
frühen Produkten der Kulturindustrie 
das Warenförmige reproduziert wird. 


testcard #8 


Als Hure ist die Frau natürlich Ware, 
so auch die Liebe, die Sehnsucht, 
der Schmerz und die Musik selbst. 
Dazwischen stehen Künstler wie Karl 
Valentin und Liesl Karlstadt schon 
im Rohbau der Subversionsnische. 
Eine wichtige und wunderschöne 
Sammlung, die fortgesetzt werden 
sollte. 

[Trikont/Indigo] rb 


VERSCHIEDENE 

Ein Wigwam steht in 
Babelsberg - Originalmusik 
aus den DEFA-Indianerfilmen 
(CD) 

Wenn es in der DDR irgendwo So- 
zialismus gab, nicht realen, sondern 
echten, wirklichen utopischen Sozia- 
lismus, dann wohl in den DEFA- 
Indianerfilmen. Die Filme aus den 
sechziger und siebziger Jahren heißen 
Die Söhne der Großen Bärin oder 
Chingachgook, die Große Schlan- 
ge; Gijko Mitic oder Ruth Hohmann 
singen dazu Steine und Staub, den 
Saloon Song oder Missouri - Stefan 
Rambow hat nun einen Querschnitt 
der Filmmusik zusammengestellt, der 
nicht bloß als Nostalgie abzutun ist: 
Wenn Antifaschismus auch Humanis- 
mus ist, Kultur, dann hat der staat- 
liche Antifaschismus in dieser Abtei- 
lung der volkseigenen Kulturindustrie 
seinen Kommunismus erlebt. Trotz 
Kitsch — und wegen. So hat bereits 
Ernst Bloch für Karl May festgestellt: 
»Obwohl Karl May nie tat, was er von 
sich erzählt, nie dort war, wo er jeden 
Strauch zu kennen vorgibt, findet ihn 
doch jeder Junge richtig. Also muß 
an der Lüge etwas dran sein, nämlich 
der echte Wunsch nach Ferne, den 
sie erfüllt... Nur widerwillig kann 
Kolportage nach Hause abgebogen 
werden, um aus dem Ferntraum, der 
sie ist, zu Deutschland zu erwachen, 
nämlich zu einem Deutschland der 
Stockigkeit unter sich. Der Rappe 

Rih ist kein Militärpferd, sondern ein 
Geschenk des arabischen Scheiks 
Mohammed Emin, und er reitet ins 
Morgenland, nicht nach Sachsen.« 
[All Score Media/Indigo] rb 


CHARLES WILP 
fotografiert Bunny (CD) 


Charles Wilp ist eine Art futuristische 
Ausgabe von Peter Thomas gewesen 
(geht das denn nach Raumpatrouille 
Orion noch, werden sich viele fra- 
gen - ja, es geht) und als Photograph 
eine Art surreale Pop-Variante von 
Helmut Newton. Das Ata Tak-Label- 
info zu diesem CD-Reissue überfrach- 
tet einen geradezu mit Details zu 
einer Person, die so verträumt und 
zugleich traumatisch daherkommt 
wie die Musik, die auf eben dieser CD 
zu hören ist. In den 30ern geboren, 
wurde Charles Wilp in New York zum 
Schüler von Man Ray, zum Photo- 
graphen und Werbedesigner und zum 
experimentellen Künstler, der Yves 
Klein, Andy Warhol und Joseph Beuys 
zu seinen Freunden zählte. Zugleich 
ist Wilp für die Afri-Cola-Werbung 
verantwortlich gewesen, die super- 
sexy-mini-flower-pop-op-cola, 

das erste Produkt, das nicht nur dafür 
warb, einen tollen »Rausch« zu be- 
scheren, sondern das auch zu Werbe- 
zwecken mit einer Musik beworben 
wurde (höre die beiden letzten Num- 
mern der CD), die wie eine Mischung 
aus Pierre Henry, Voodoo-Beschwö- 
rung, Orchesterprobe und Freak Out- 
Zappa klingen. Außerdem gehört Wilp 
der ersten Generation von Kybernetik- 
Techno-Künstlern an, hat den Weltall 
zu konzeptkünstlerischen Zwecken 
benutzt; er entsendet seine Werke zur 
Raumstation MIR, die von dort, als 
»Spaceart« signiert, auf die Erde zu- 
rückkehren. Seinen Sportwagen aller- 
dings, die »weiße Orchidee«, spreng- 
te Wilp bereits vor Jahrzehnten in die 
Luft, um ihn in seinem Düsseldorfer 
Studio als geknackten Käfer an die 
Wand zu hängen und so auf die Um- 
weltverschmutzung durch den zuneh- 
menden Verkehr zu protestieren. 

Wie aber soll nun dieses seltsam 
Ökologische Engagement mit seinen 
Plänen zusammen gehen, im Jahr 
2000 selbst zur eigens angelegten 
Kunst-Raumstation MIR zu shutteln? 
Und wie geht das mit den 60er-Jahre- 
Photos von weiblichen »Bunnies« 


zusammen, mit verniedlichten Sex- 
objekten voller Wimperntusche, 
freibeinig in dicke Pelze gehüllt? — 
Alles ganz schön kryptisch hier. Und 
doch ist Charles Wilp keine Erfindung 
von Ata Tak, um Easy Listening 

und Avantgarde /Kunst nachträglich 
in einer Person zu einen, sondern 
Wilp ist selbst dermaßen artifiziell 
und unglaublich, daß Charles Wilp 
eigentlich nachträglich zum geistigen 
Vorläufer des Gesamtkunstwerks 
Ata Tak gezählt werden muß. — 
Wie, ich spreche in Rätseln? Die vor- 
liegende CD läßt nichts anderes als 
Rätsel zu. Das Booklet dokumentiert 
Stationen eines Space-Art-Künstlers, 
Playboys und Modephotographen, 
die Musik selbst explodiert wie ein 
an die Lunte gelegter Sternenhimmel 
zwischen wohligem Easy Listening- 
Schauder, Psychedelic und harscher 
Neue Musik-Avantgarde. Charles 
Wilp fotografiert Bunny ist damit 
das abgedrehteste Zeugnis von 
Anpassung (smartes Einfühlungsver- 
mögen in den Kapitalismus) und 
gleichzeitigem Avantgardismus, ein 
Miteinander aus Christmas-Tschinge- 
ling, Frauenchor-Gehauche und 
Orchester-Avantgarde-Trip, der Papa 
Adorno den Schlaf geraubt hätte: 
Wie kann und darf es zusammen 
gehen, daß hier die für »Befreiung« 
stehende Musik der Atonalität auf 
einer Platte mit gröbester Kulturindu- 
strie erscheint? - Und genau in dieser 
Schnittstelle entsteht Pop: Weder 
Unterhaltung noch Seriosität, sondern 
beides zum Klischee geronnen, stellt 
Mr. Charles Wilp am Ende alles in 
Frage, was mit musikalischen Katego- 
rien zu tun hat - leider aber nicht 


konsequent innerhalb der einzelnen 
Nummern, sondern brav arbeitsge- 
teilt. Zwei Drittel der CD riechen nach 
Martini, am Ende erst kommt LSD 

ins Spiel. 

[Ata Tak] mb 


MOS DEF 


Black on Both Sides 
(LP/CD) 


In letzter Zeit bildet das Rawkus- 
Label eine der interessantesten Alter- 
nativen zum stagnierten Mainstream- 
Rap. Zu den Höhepunkten der 1998 
erschienenen Compilation Lyricist 
Lounge Vol. One zählte der Track 
Body Rock von Ex-ATCQ-Rapper 
Q-Tip und Mos Def. Letzterer hat jetzt 
nach zahlreichen Gastauftritten mit 
Black on Both Sides sein Debut- 
Album vorgelegt. 

Neben dem eingängigen Single-Hit 
Ms. Fat Booty gewinnt die Platte 
ihren Reiz vor allem aus der gezielten 
Reduktion. Unterstützt von den 


Flight 13 Records & Mailorder 


zurückhaltenden Arrangements ent- 


falten Mos Defs entspannt klingender, 


aber dennoch sehr intensiver Vocal- 
Style und die gezielt eingesetzten 
Samples ihre hypnotische Wirkung. 
Auf völlig unaufgeregte Weise erklärt 
Mos Def in dem Track Rock'n'Roll, 
weshalb Elvis keinen Soul hat und 
wechselt überraschend nach einem 
ruhigen Anfang zu treibenden Hard- 
core-Gitarrenriffs. Gastspiele von 
Q-Tip und Busta Rhymes runden das 
gelungene Debut ab. 


[Rawkus/Zomba] ar 


VERSCHIEDENE 


Product Of The Environment 
(LP/CD) 


Kein anderer als Labelbetreiber Tricky 
selbst zeichnet sich als executive 
producer und sehr hilfreiche Hand 
für diese mehr als außergewöhnliche 
Produktion verantwortlich. Aber es 
war sein Keyboarder Gareth Bowen, 
der diese supermorbiden, jedoch 
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extrem tighten Tracks um die Ori- 
ginalstimmen von 11 legendären briti- 
schen Unterweltpersönlichkeiten bau- 
te. Bowen hatte in einem Brixtoner 
Studio gearbeitet, das Jack Adams 
gehörte, einem alten Komplizen der 
Kray-Brüder und vor allem deren 


“ Schuldeneintreiber. Adams hatte die 


notwendigen Kontakte für das Projekt 
und begleitete Bowen, den nur mit 
seinem Minidisk-Recorder bewaffnet 
war, in die Tiefen der Unterwelt. Die 
Erzählungen der Safe-Knacker, Zug- 
Räuber, Knochenbrecher und Türste- 
her sind in kongenialen Tracks unter- 
gebracht worden, wo sich die Tri- 
stesse und die düstere soziopolitische 
Situation des Nachkriegsengland ein- 
drucksvoll entfalten können. Das alles 
im »Schuld & Sühne«-RMX: wenn, 
dann ist das Gangsta-Rap - intensiv, 
packend, ein Muß. Subtil »in yer 
face«. (Oder ist die Sucht nach Au- 
thentizität der höchstmögliche Aus- 
druck der ehrlichen Künstlichkeit?). 


[durban poison/Palm Pictures] mm 
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testcard #8 


AKos RöZMANN 


AKOS ROZMANN 


Impulsioni/De Tva, Med Tre 
Instrument (CD) 


1939 in Budapest geboren, fand Akos 
Rözmann zu Beginn der Siebziger, 
also in vergleichbar jungem Alter von 
dreißig Jahren zur elektroakustischen 
Musik. Die /mpulsioni I-IIl von 1973 / 
74 klingen da entsprechend geradezu 
wie akustische Stromschläge gegen- 
über so manchen Elektroakustikern, 
die aufgrund ihrer seriellen Tradition 
seinerzeit nicht gewagt hatten, mit 
der kompletten Dynamik und also 
aufnahmetechnisch gegebenen Mög- 
lichkeit eines Vor-den-Kopf-Stoßens 
zu arbeiten, die Rözmann da einsetz- 
te, als habe es gegolten, Xenakis an 
den Verstärker von Jimi Hendrix zu 
koppeln. Keine Frage: Die Impulsioni 
sind elektroakustischer Stoff, der vie- 
les von dem, was später aus der 
‚Schule: von Achim Wollscheid und 
Ralf Wehowski kam, bereits auf dem 
sanktionierten Gebiet von E-Akade- 
mie-Betrieb vorwegnahm. Der Grund 
für Rözmanns nichtserielle, dynamisch 
aggressiv geprägte Herangehens- 
weise an Elektroakustik liegt aber 
nicht darin , daß er mit den Inten- 
sitäten von Rock und Pop wetteifern 
wollte, sondern weil er, seit 1978 
Organist in Stockholm, ähnlich wie 
Olivier Messiaen verstanden hatte, 
einen zutiefst traditionellen, also 
katholisch-abendländischen, dabei 
zugleich verklärt romantischen musi- 
kalischen Kanon auf neueste Tech- 
niken zu übertragen. So wie in der 
Musik von Messiaen selbst dort noch, 
wo der Rezipient sich gegen jegliche 
Religiosität sträubt, etwas durch- 


kommt von Schauder und von Erha- 
benheit, wo beides für einen Kitzel 
sorgt, der die Nackenhaare auch dann 
noch stellt, wenn der aufgeklärte 
Schädel selbst schon längst »Nein!« 
zu all dieser sakralen Hingabe be- 
kanntgeben will, fließt, strömt und 
triumphiert bei Rözmann die alte 
Musik mitsamt ihrem Versuch, das 
Erhabene wie auch das Erlösende 
abzubilden, sogar noch ganz und gar 
romantisch durch unromantische 
Generatoren, in deren Brummen und 
Surren keiner mehr die Offenbarung 
der Transzendenz erwartet hätte. 
Ähnliches gilt für De Tva, Med 
Tre Instrument, das nicht mehr völ- 
lig elektronisch funktioniert, sondern 
elektronische Überarbeitung und 
Schichtung klassischer Instrumente 
(mit dazukommendem Gesang) 
liefert, eine Arbeit von 1997, mit ihren 
sechzig Minuten das Kernstück der 
CD, obwohl doch die Impulsioni, 
die mit ihren zehn Minuten sehr viel 
weniger Raum einnehmen, historisch 
das bedeutsamere Dokument bleiben. 
Trotzdem: Auch die neuere Arbeit 
von Rözmann bleibt gelungene 
Umsetzung von Tradition, eine Neu- 
verabreibung von Stimmungen, die 
hier weder neoklassizistisch noch 
neoromantisch wirken, sondern die — 
angelehnt an Morton Feldman — 
Gustav Mahler und und den frühen 
Schönberg in Form von Clustern 
zu brechen und in Sound-Collagen 
zu übersetzen verstehen. 
[Fylklingen Records/CDA] mb 


JOHN WETTON 
Nomansland (CD) 


Durch Bands wie Family, King Crim- 
son, Roxy Music, UK oder Asia ist 
der Gitarrist und Sänger John Wetton 
bekannt geworden. Nun präsentiert 
Wetton mit einer Band unter seinem 
Namen eine kleine Werkschau: 
Nomansland ist ein Livealbum, 1998 
in Polen aufgenommen. Zu hören 
gibt es eine merkwürdige Mischung 
aus AOR und Progressivrock, was 

bei einer Besetzung mit u.a. Martin 


Orford (IQ) und Steve Christey (Jadis) 
auch nicht verwundert. Kurzum: 
herausragender Durchschnitt — auch 
wenn die Musik vom Anspruch des 
Fortschrittlichen weit entfernt ist, 

so gehören die Interpretationen von 
King-Crimson-Klassikern wie Easy 
Money, Starless und The Night 
Watch sicherlich zu dem gegenwär- 
tig Wenigsten, was dem Etikett Prog- 
Rock gerecht wird. Im übrigen ist 

es auch nur noch eine Frage der Zeit, 
wann die herrlichen Keyboardsounds 
von Martin Offord (zum Beispiel 

bei In the Dead of Night) wieder 
im Pop konsensfähig werden. 

[Giant Electric Pea/S.P.V.] rb 


VERSCHIEDENE 


Los Angeles Free Music 
Society - Blorp Esette (4CD) 


Wenn die vor einiger Zeit erschienene 
10CD-Box der Los Angeles Free Music 
Society (Le Fourte Four, The Doo- 
Dooettes, Airway, Smegma u.v.a.) 
schon »The Lowest Form of Music« 
bot, was bietet dann erst die (Fast- 
)Komplett+Tausend-Bonustracks- 
Nachschlag-Edition der vier Folgen 
breiten LAFMS-Sampler-Serie mit dem 
knackigen Titel Blorp Esette, auf 
der sich Matadore wie Dr. ODD, Elec- 
tric Willy, Mr. FOON’s Bandalon, The 
Patients, Ju Suk Reet Meate, The 
Reverend Toad-Eater, The Di-De-Dos, 
Bix Flent/Stoning Dead Dolphins, 
Patrick Dutchboy Lubotamy, Sucmeof 
the Spud, The Child Molesters, Lance 
Growler Richard Snyder und die Los 
Angeles Free Music Society Marching 
Band die Aufnahmetaste in die Hand 
geben? Eigentlich wollte ich auf 

alle 91 Titel einzeln eingehen (neben 
pflichkaufmäßig Schönem und Ver- 
schrobenem auch massig echter 
Hörst-du-dir-NIE-WIEDER-an-Stoff, 
nah am LoFi-Wärmetod) und im 
Anschluß die Bedeutung der Blorp 
Esette-Serie für die Antimusik-Evolu- 
tion des späten 20. Jahrhunderts 
perlustrieren, aber Word 2005 zeigt 
mir an, daß sich das nie im Leben 
rechnen würde - darin liegt nämlich 


der Gag gegenüber Word 2004, daß 
es, was sich nicht rechnet, sofort röt- 
lich unterschlängelt. 
[Transparency/a-Musik ] ju 


VERSCHIEDENE 

Because Tomorrow Comes #2 
(CD) 

Because Tomorrow Comes ist eine 
leider noch viel zu wenig bekannte 
und damit auch schwer erhältliche 
CD-Reihe, die sich als »Magazin für 
akustische Kunst« versteht. CD und 
Beiheft wollen als eine Art Musikzeit- 
schrift mit Audio-Schwerpunkt wahr- 
genommen werden, als ein Periodi- 
kum, das Beiträge aus den Bereichen 
Klangkunst, Musik von Bildenden 
Künstlern und Elektroakustik im 
weitesten Sinne sammelt, seit dieser 
zweiten Ausgabe nun auch unter 


einem Motto. Bislang wurde Because 


Tomorrow Comes von Kyra Strat- 
mann zusammengestellt, kommende 
Ausgaben sollen auch »Gastkurato- 
ren« zur Verfügung gestellt werden. 
Vorliegende #2 spürt der »Musika- 
lisierung der Sprache im 20. Jahrhun- 
dert« nach, einem Komplex, dem 


eine solche CD natürlich nicht gerecht 


werden kann, wollte sie das Thema — 
von Schwitters bis Cage, von den 
Lettristen bis zu Ernst Jandl — aku- 
stisch umfassend dokumentieren. Der 


gute, knapp gehaltene Einleitungstext 


von Sabine Sanio führt in eben jene 
Geschichte ein, die Musikbeispiele 
dagegen sind bewußt exemplarisch 
und aus jüngerer Zeit gewählt. Als 
Ziel, »Künstler in einer Ausgabe ne- 
beneinander zu stellen, die aufgrund 


a ie 


ihrer divergierenden Arbeitsweise 
und künstlerischen Herkunft sonst 
nicht zueinander kämen«, treffen hier 
Christian Marclay, Manos Tsangaris, 
Kristin Oppenheim, Hans Peter Kuhn, 
Carsten Nicolai, Christina Kubisch 
und Jeff Perkins zusammen. Christian 
Marclays Beitrag train study, einge- 
reicht für die Schweizer »Expo 2001«, 
ist vom Motto am weitesten ent- 
fernt, das nicht Sprache, sondern Zug- 
geräusche in einen Zusammenhang 
mit Musik stellt. Marclays Collage 
aus konkreten Zuggeräuschen und 
musikalischen Samples von Arthur 
Honegger bis Cy Coleman, setzt kon- 
krete Geräusche und Musiksamples 
in Sachen Dynamik analog zuein- 
ander und liefert eine Hommage an 
die Musik des zwanzigsten Jahrhun- 
derts, deren Beschäftigung mit der 
Eisenbahn — vom Blues bis zu Pierre 
Schaeffer und Steve Reich - sich 
durch das gesamte Jahrhundert zieht. 
Charlemagne Palestines Beitrag 
Jamaica Heinekens in Brooklyn 
basiert auf einem elektronischen 
Drone, den Palestine von seinem 
Ghettoblaster abspielen ließ, während 
er durch die verschiedenen Städte 
lief, die Umweltgeräusche mit auf- 
nehmend. Christina Kubischs Beitrag 
Salambo basiert auf Stimmsamples 
von Hamburger Hafenarbeitern, die 
sich über das Sex-Lokal »Salambo« 
unterhalten — der Klang des gesam- 
pelten Namens unterstreicht das Exo- 
tisch-Verheißungsvolle des Clubs. 

Hinter jeder einzelnen dieser 
Nummern steckt also eine eigene Ge- 
schichte, ein ganz bestimmtes Kon- 
zept, das es nötig macht, Musik aus 
dem Zwitterbereich Klangkunst in 
eben jener Form zu präsentieren, die 
Because Tomorrow Comes ge- 
wählt hat: Kommentare, Erklärungen 
und Gespräche mit den KünsterInnen 
sorgen für die Information, die not- 
wendig ist, um das akustische Mate- 
rial — das natürlich manchmal auch 
pur zu genießen ist — nicht vorschnell 
als belanglos, redundant o.ä. abzu- 
qualifizieren. 


[b.t.c./c/o Kyra Stratmann/ Gelsenkirchener- 
straße 20/50735 Köln/BTComes@aol.com ] mb 
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Tonträger Fr 


THE RICHARD PINHAS & 
MAURICE DANTEC SCHIZO- 
SPHERIC EXPERIENCE 


Schizotrope>le plan (CD) 


Ein Vierteljahrhundert nach Gilles De- 
leuzes sagenhafter Nietzsche-Rezita- 
tion auf der ersten Heldon-LP Elec- 
tronic Guerilla (vgl. auch den Woll- 
scheid/Wehowsky-»Remix« auf dem 
In Memoriam Gilles Deleuze- 
Sampler) bringt Heldon-Mastermind 
Richard Pinhas nochmal eine ganze 
CD mit Deleuze-Stoff (nur zwei Tracks 
liegen Texte anderer zugrunde), wenn 
auch - nach dessen Tod nicht anders 
zu erwarten — kaum in personam 
(nur einen Track lang ist er selbst zu 
hören), sondern in Form von Maurice 
Dantecs »French readings of Deleu- 
ze's Philosophy with Metatronic Mu- 
sic and Vocal Processors«. Die Sound- 
einbettung ist, ebenfalls nicht erst- 
mals bei Pinhas, sehr frippertronisch 
— dabei manchmal epigonenhaft bzw. 
verwaberter als ästhetisch selbst bei 
noch so entschiedener Absicht zur 
Illustration rhizomatischer Indistinkt- 
heitstheoreme zu vertreten (so etwa 
in The Life & Death of Marie 
Zorn), stellenweise aber auch weit 
besser als das Original, vor allem im 
Track La Shizosphere, der als Me- 
lange aus einer ozeanischen Gitarren- 
Drone-Wand und alsbald dezent an- 
brandenden Trance-Beats zeitgemäß 
an das Überwältigend-Weggetretene, 
Zeit- und Uferlose der ersten Kollabo- 
ration (in der allein der etwas müde 
Instrumental-Mittelteil noch im Ent- 
stehgungsjahr '74 festhakt) anknüpft 
— wobei es auf den Textinhalt auch 
diesmal nicht besonders ankommt. 
Umgekehrt begegnen allerdings auch 
Peinlichkeiten wie Norman Spinrads 
Passing through the Flame, das 
auszuscheiden offenbar vergessen 
wurde. Vorschlag: Reissue als Dance- 
Maxi mit dem ewigkeitsumtosten 
Eröffnungstrack auf der A- und einem 
im Jenseits geführten Baden Badener 
Disput zwischen Luhmann, Feyer- 
abend, Bloch, Deleuze und Talk-Feld- 
webel Gertraud Höhler auf der B-Seite. 
[Sub Rosa/EfA] ju 


testcard #8 


CHRISTIAN KIEFER 
Welcome To Hard Times (CD) 


ZAHAVA SEEWALD 
& PSAMIN 


Ashkenaz Songs Il: 
Work And Revolution (CD) 


Country & Western bedeutet für viele 
Leute Yeeehaaa!-Geschrei und ever- 
fröhliches Banjogeplonker. Kenner 
(nicht immer der Renner!) erzählen 
schon mal gerne von den verborge- 
nen, düsteren Seiten des Genres. 
Christian Kiefer hat sich nix mit Ver- 
borgenem: ein Jahr lang hat er in 
einem Studio in Auburn, California — 
einer der Hauptstädte des Goldrau- 
sches — eine dunkelböse Version von 
Goldrush-Tunes aufgenommen, die 
von zeitgenössischen Historikern an- 
geregt wurde. Das Konzept verlangte 
vor allem akustische Aufnahmen, 
gemixt mit einer unprätentiösen 
Vorliebe zum Experiment. Die Platte 
kratzt, schiebt, schleift, teert und fe- 
dert. Danach habt ihr böse Bilder vom 
kaputten Westen im Kopf, durch die 
ihr das Heute sofort besser erkennen 
könnt. Zahava Seewald zweite Platte 
hingegen schafft wahre Geschichte 
durch Erfundenes nicht neu, sondern 
bereitet gleich die Originale auf: tra- 
ditionelle jiddische Lieder über Hoff- 
nung, Revolution und Aufbruch, die 
sich eben nicht an Traditionalismen 
festklammern, sondern das Abenteuer 
einer lebendigen Wirklichkeit im 
Heute erfahrbar machen, so daß es 
kriecht im Blut. Don’t look for me 
where the birds sing, or where 
water gushes from the fountain, 
you will find me there where lives 
wither in a world of machines. 
Und: the night ıs starry and the 
frost burns, do you remember 
when I taught you to hold a gun 
in your hands, you, a young 
woman with velvet skin? Und 

wir kleben am Draht und schlackern 
mit den Wimpern. (Oder würdet Ihr 
dem Drahtleben zustimmen, daß eine 
Welt ohne Arschlöcher keine Welt 
mehr ist?). 


[ Christian Kiefer: Extreme/Artelier, Zahava 
Seewald & Psamin: Subrosa] mm 


BTMZ 
11 Ways To Proceed (CD) 


Günter Müller (electronics, selected 
drums) im Arbeitsrausch. Nach 
überaus gelungenen Gemeinschafts- 
arbeiten mit Jim O’Rourke, Otomo 
Yoshihide und VOICE CRACK doku- 
mentiert diese Aufnahme seine 
Zusammenarbeit mit Powerbook-Tau- 
sendsassa-Futuristen Richard Teitel- 
baum (der schon vor zehn Jahren die 
kühnsten Cybersound-Visionen hat 
anklingen lassen) und den beiden 
Violinisten Hans Burgener und Carlos 
Zingaro. Nachdem die oben genann- 
ten Kollaborationen eher entspannt 
fließende Soundscape-Improvisation 
hervorgebracht hatten, konzentriert, 
einfühlsam und mit dem Hang, in 
AMM-Tradition Klangraum zu schaf- 
fen, der keinen der improvisierenden 
Musiker in den Mittelpunkt stellt, 
geht 71 Ways To Proceed wiederum 
in eine ganz andere Richtung. Elektro- 
nische Musik und konkrete Samples 
(etwa von Tierstimmen) korrespon- 
dieren hier mit beinahe klassisch frei 
improvistiert gespielten Geigen, was 
natürlich ständige Anspannung, kein- 
erlei Soundscape bedeutet. Nervöses 
Kribbeln allenthalben. BTMZ hinter- 
läßt deshalb allerdings nicht den Ein- 
druck, altbacken, sondern vielmehr 
auf der Suche zu sein. 77 ways to 
proceed bemühen sich um die Ver- 
bindung von älteren, dynamischen 
Freejazz-Ansätzen und elektronischer 
Musik, wobei Elektronik hier ebenfalls 
improvisierend dem dynamischen 
Prozeß folgt. Da ist es schon an vielen 
Stellen erfrischend, wieder einmal 
einer Improvisation zuzuhören, bei 
der allenthalben etwas passiert, die 
sich in permanenter, nie berechen- 
baren Bewegung befindet. Über un- 
ausgegorene, zu sehr auf den Effekt 
hin gespielte Passagen, kann deswe- 
gen einmal hinweggesehen werden, 
denn das hier losgetretene Experi- 
ment darf von sich in Anspruch neh- 
men, noch in den Kinderschuhen zu 
Stecken. 


[For 4 Ears Records/Steinechtweg 16/CH-4452 
Itingen/www.datacomm.ch/g.mueller/ 
for4ears] mb 


BILL BRUFORD'’S EARTH- 
WORKS 
A Part, And Yet Apart (CD) 


Ein anderer, aber eigentlich doch 

der Bill Bruford: der Jazzschlagzeuger 
nämlich, der mit King Crimson, Yes, 
Fusionjazz und Jazzrock bisher immer 
nur Maskerade gespielt zu haben 
scheint. Jetzt ist er mit Patrick Clahar 
(Tenor- und Sopransaxophon), 

Steve Hamilton (Klavier) und Mark 
Hodgson (Kontrabaß) zu hören. 
Keine für Bruford so typischen elek- 
tronischen Drums mehr, dafür ein 
akustisches Set und jede Menge 
Swing, Bebop, Freejazzanleihen. Ach, 
da werden ja geschichtliche Konstel- 
lationen deutlich (ich denke natürlich 
an das Schlagzeug bei Yours 15 

no Disgrace)! Das standardhafte 
überwältigt bisweilen wie ein altes 
Versprechen. 

[DGM/Indigo] rb 


KONK PACK 
Big Deep (CD) 


BEASTIESHOPBEACH 
Same (CD) 


Mit dem Konk Pack meldet sich Tim 
Hodgkinson (Henry Cow, The Work, 
God etc.) an Gitarre, Klarinette, 
Altsaxophon und Elektronik zurück, 
in freier Improvisation mit Thomas 
Lehn (Analogsynthesizer) und Roger 
Turner (Schiagzeug, Percussion). 

Im Kontext europäischer Improvi- 
sation dürfen diese Aufnahmen als 
außergewöhnlich schneidend, bei- 
nahe aggressiv gelten. Obwohl hier 
nirgendwo die Improv-Tradition 


(von Evan Parker bis Han Bennink, 
von Alexander von Schlippenbach bis 
Peter Kowald) formal überschritten 
wird und obwohl sich Big Deep for- 
mal nicht (wie zum Beispiel frühere 
Projekte, an denen Hodgkinson 
beteiligt war, allen voran God, dem 
Zusammenschluß von Jazz-Improvi- 
sation und Earache-Grindcore) 

in Rock-Gefilde begibt, haben die 
Aufnahmen eine extrem harsche 
Grundstimmung. Frei von solistischen 
Ausbrüchen, aber auch frei von 
tatsächlich kontemplativen Momen- 
ten, improvisiert sich das Trio in 

ein flatterhaftes Delirium, legt eine 
beständige Unruhe an den Tag. 
Kenner der improvisierenden Musik 
werden hier den Zeigefinger heben 
und anmahnen, daß doch nichts in 
Sachen Aggressivität an Peter Brötz- 
manns Machine Gun heranreichen 
kann. Nein, beim Konk Pack handelt 
es sich tatsächlich nicht um jene 
expressiv auftrumpfende, alles nie- 
dertrampelnde Aggressivität der 
Endsechziger-Brötzmann, sondern 
um eine, die sich in verhalteneren 
Frequenzbereichen entlädt, jedoch 
nicht minder heftig. Unruhe wäre 
das bessere Wort. Eine Unruhe, die 
gewissermaßen als Adrenalinschub 
aggressiv macht, ein Ziselieren 
(besonders schöne Percussion-Arbeit 
von Turner: keine heftigen Schläge, 
sondern zuckende Rhythmuswechsel) 
ohne Mittelpunkt, zerberstende 
Struktur ohne Muster. Glänzende 
Aufnahmen, keine Frage. Eine glän- 
zende Nervosität, der gegenüber 

die Bemerkung »Play extremly loud« 
so überflüssig wie längst überstra- 
paziert ist. »Big Deep« funktioniert 


nämlich auch leise gehört als Nerven- 


futter. 

Ähnlich enervierend klingt auch 
das Berliner Duo Beastieshopbeach 
(vorliegende CD darf nicht mit der 
ebenfalls Unbetitelten verwechselt 
werden, die Johannes Ullmaier im 
letzten testcard besprochen hatte), 
deren elektronische Improvisationen 
und elektronische Bearbeitungen von 
Stimmen und Gitarren alles andere 
als entspannte Atmosphäre zulassen. 


Auch wenn die beiden Musiker Olaf 
Rupp und Götz Rogge aussehen wie 
Mitglieder einer Deutschrock-Band 
um 1982, die Punk und Wave ver- 
schlafen haben (ich bitte dies zu ent- 
schuldigen: Wer sich jedoch mit 
albern Fratzen schneidenden Gesich- 
tern im Booklet ablichten läßt und 
auch keine Udo Lindenberg-Frisur 
scheut, kontextualisiert so etwas 
nun einmal absichtlich und muß mit 
der entsprechenden Kritik rechnen — 
in diesem Fall mit der generellen 
Kritik daran, daß es der Improv-Szene 
in der Regel an jeglichem Stilemp- 
finden jenseits der Musik mangelt): 
Ihre lärmig impulsiven, höchst dyna- 
misch eingesetzten Spielereien mit 
Verzerrern und Verzerrugen jeglicher 
Art sind im Kontext der improvi- 
sierenden Musik höchst erfrischend. 
Lärmwälle mit hohem Merzbow- 
Faktor wechseln ab mit rhythmischem 
Pumpen und verhaltenem Brummen. 
Mit »Pop«, wie die Linernotes sugge- 
rieren möchten, hat dies wenig bis 
gar nichts zu tun (oder gilt inzwischen 
schon jedes Aufschimmern von Beat 
als Pop!?), wohl aber mit einer not- 
wendigen Öffnung der Improvisation 
für Formen der Geräuschmusik, die 
bislang eher den Bereichen Industrial 
und Noiserock zugeordnet wurden. 
Im Vergleich mit dem jedoch, was 

an entfesseltem Noise bislang im 
Kontext der Rocktradition losgetreten 
wurde, klingen Beastieshopbeach 
wiederum ein wenig unsicher be- 
herrscht. 


[Beide: Grob/Felix Klopotek /Hildegardisstr. 4/ 
50735 Köln] mb 


VERMOOSTE VLOTEN 
Ngongo (CD) 


Der Beifall war rauschend. Jetzt ist 
der Saal still, man ist gespannt, was 
als nächstes kommt. Die beiden Ak- 
teurinnen lassen ihre Mikros als Paar 
in der Bühnenmitte zurück, um CD- 
Player, Casio und Banjo vorzube- 
reiten. Gleich kanns wieder losgehen, 
ohne Eile treffen sich die Musikerin- 
nen vorne, scharren nochmal mit den 
Füßen, sind leicht nervös, räuspern 


Tonträger 


vermooste vloten| 
| 


sich. Aber irgendetwas fehlt noch, 
das spürt man. Ohne sich anzu- 
gucken, drehen die beiden sich den 
Rücken zu, gehen an das jeweilige 
Ende der Bühne, knien sich hin, neh- 
men ihre Bierflasche, trinken daraus, 
setzten sie wieder ab und kommen 
zurück zu ihren Mikros. Und all das 
absolut zeitgleich, wie choreografiert 
und stundenlang geprobt. Ist es 
aber nicht, ich schwöre! Das passiert 
öfter bei den Vermoosten Vloten. 
Und genauso ist auch ihre Musik, 
mit der tonnenschweren Leichtigkeit 
einer Zeitlupenaufnahme bewegen 
sie sich durch ihre Songs. Die beiden 
schweben mal hierhin, mal dahin, 
manchmal perfekt getimed, mal 
auch nicht. Selbst wenn sie elektro- 
nische Musik machen, transportieren 
sie doch eindeutig Country. Aber 
Vorsicht, die Texte haben es in sich 
und nur vielleicht eine Handvoll 
Countryklassiker kann da mithalten: 
»Truckdriver, Truckdriver, you told 
me before we fuck you just pay 

a fiver, and I pay nothing when I fuck 
your wife. « (Truckdriver, auf dem 
Erstling Crankle, Novosibirsk). 

Die Songs nehmen einen mit, gehen 
ans Herz, wirken sogar mitunter 
hypnotisch, und man glaubt ihnen, 
wenn sie singen: »... | just hang my 
head and cry, god only knows I feel 
so lonesome ...« (Lonesome, auf 
Ngongo) 

Eine Musik, bei der man aufpassen 
muß, daß man in der Badewanne 
nicht absäuft. Scheiß auf Fink, die 
Berliner Version von Country in den 
'90ern ist einfach besser. Eine groß- 
artige Platte!! 

[Flittchen Records] Is 


testcard #8 


Free Jazz: 


Revisited 


»Think what the future could be« (Mannesmann) 


10 Free Jazz CDs 


Improvisierte Musik ist in avancierten 
Kreisen der Popmusik ein selbstver- 
ständlicher Begriff. Die nie wirklich 
geklärten bzw. nie wirklich klärbaren 
Fragen, was genau Improvisation ist, 
was sie in ihrem Innersten zusammen- 
hält und von ihrem großen, ewig in 
der Gunst der öffentlichen Subventio- 
nierer siegenden Gegenspieler, der 
Komposition, fundamental unterschei- 
det und wie sie ausgeübt, gespielt, 
verrichtet (was auch immer) werden 
könne, passen zu dem Zustand einer 
immer verfeinerteren Popmusik, die 
selbst kaum noch über sich Auskunft 
geben kann oder mag, ob sie jetzt 
Post-Rock oder Autorenpop sei, Neue 
Elektronische Musik oder non-funk- 
tionaler Techno. Man improvisiert. 
Darauf können sich alle einigen, das 
ist eigentlich banal und muß für alles 
herhalten. 

Free Jazz als historische Musik, als 
schwer zu kategorisierendes Genre 
wird dabei wieder stärker auf sich 
selbst verwiesen. Hatte das Interesse 
von Hipstern wie Jim O’Rourke, Henry 
Rollins oder Thurston Moore noch 
katalytisch dazu geführt, daß Free 
Jazz in den 90ern zum ersten Mal 
seit Jahrzehnten wieder stärker 
außerhalb seines kleinen Wirkungs- 
kreises rezipiert wurde, so ist Improvi- 
sation mittlerweile kein Begriff, auf 
den die Free Jazzer noch einen Allein- 
vertretungsanspruch erheben könn- 
ten. Wie gesagt: Improvisierte Musik 
steht heute auch für Labels wie Me- 
go oder Genres wie Post-Rock oder 
Harsh Noise — hat sich nicht selbst 
Merzbow als Improvisator geoutet? 

Anlaß genug, auf das zu blicken, 
was dabei wieder zum Stil wird: Free 
Jazz sans phrase — immer noch 
bewundert von den Hipstern, immer 
noch musikalisch mitreißend und 
trostspendend, aber eben ein Genre, 
Lichtjahre entfernt von der oben 
skizzierten Improvisierten Musik. 

Die folgenden zehn CDs sind wahllos 


herausgegriffen aus den zahllosen 
Veröffentlichungen zahlloser kleiner 
Labels. Es geht um alte Bekannte wie 
Brötzmann, Schlippenbach, Taylor 
oder die FMP - und um das Gefühl, 
beim Besprechen dieser Platten 
zurückzuschauen. 

(A propos »Free Jazz«: sicher ist es 
so, daß die meisten Musiker, die hier 
besprochen werden, diesen Begriff 
nie für sich in Anspruch nehmen 
würden — im Gegenteil. Aber — daran 
ändert auch die Selbsteinschätzung 
eines Musikers nichts, der schließlich, 
wie jeder andere Hörer, nur ein Inter- 
pret seiner selbst ist — es kommt auf 
die Maßstäbe an: im Vergleich zu 
dem immer schwammiger werdenden 
Begriff der Improvisierten Musik [s.o.], 
besitzt Free Jazz eine höhere Trenn- 
schärfe, historisch wie systematisch.) 


Old Heroes, New Music? 


Als der Pianist ALEXANDER VON 
SCHLIPPENBACH und der Schlag- 
zeuger TONY OXLEY im Herbst 1998 
zum ersten Mal gemeinsam auftraten, 
war der erste Eindruck, daß genau 
darauf die Welt nicht gewartet hat. 
Beide sind Pioniere der freien Musik 
in Europa seit 35 Jahren, beide haben 
ihre Wurzeln im Jazz, ja, sind Meister 
dieser Musik; haben eine starke 
Affinität zur Neuen Musik, Orchester 
geleitet und Jahre in stabilen Klein- 
gruppen verbracht. Beide besitzen 
auch eine große Sympathie zum je- 
weils anderen Instrument: Schlippen- 
bach spielte Duos mit den Schlag- 
zeugern Sunny Murray, Sven Ake 
Johansson und Paul Lovens und Oxley 
glänzte besonders in Gruppen von 
Pianisten wie Cecil Taylor, Bill Evans 
(sic!), Paul Bley, Fred van Hove oder 
Howard Riley. 

In der doch nicht so großen Szene 
der europäischen Improvisatoren hat 
in jenen 35 Jahren eigentlich jeder 


mit jedem gespielt. Deshalb kann 
man es auch nicht für einen Zufall 
halten, wenn so Großkopferte wie 
Oxley und Schlippenbach bis vor kurz- 
em nie zusammen auftraten. Dafür 
gibt es musikalische Gründe: Oxley 
ist ein Meister der Verflüssigung, der 
es versteht, auf seinem höchst indivi- 
duell zusammengestellten Set, einen 
abstrakten Swing zu inszenieren. 

Aus flirrenden Beckensounds, einer 
bauchigen Bassdrum, dem trockenen 
Knallen unüblicher Trommeln schafft 
er einen schwebenden Klangteppich, 
majestätisch in sich ruhend und voller 
Binnenkomplexität. Oxley spielt die 
Quadratur des Kreises: nämlich bei 
aller Fixierung auf einen idiosynkra- 
tischen Klang zupackend und treibend 
zu spielen, ja: zu swingen. Ein Stil, 
der hervorragend zu so unterschied- 
lichen Pianisten wie Bley oder Taylor 
paßt. Aber zu Schlippenbach? Schlip- 
penbach ist Architekt, mit dem Ge- 
spür für monolithische, wenig behau- 
ene Klötze. Er spielt auf eine physi- 
sche Weise sehr kraftvoll (ein nicht 
minder renommierter Kollege meinte, 
er würde schon beim Zuschauen eine 
Sehnenscheidenentzündung bekom- 
men), wirkt dabei aber etwas steif 
und schematisch. Dieser Eindruck wird 
kontrastiert durch eine ausgeprägte 
musikalische Phantasie. Sie umfaßt 
romantische Schlenker und sorgsam 
eingearbeitete Jazz-Zitate, die über 
Monk bis zurück zu Jelly Roll Morton 
reichen. Faszinierend — aber nicht 
zwingend mit Oxley kompatibel. Auf 
ihrer CD Digger’s Harvest (FMP/ 
Helikon), die Ausschnitte aus jenen 
Konzerten im Herbst '98 präsentiert, 
vermißt man dann auch die Fein- 
heiten der Interaktion. Sie schütten 
ihr Können übereinander aus, in der 
Hoffnung, daß es schon irgendwie 
zusammengehen wird. Verstehen wir 
uns nicht falsch: Diese Musik funk- 
tioniert, Oxley und Schlippenbach 
sind zu erfahren, um hinter ihre Stan- 
dards zurückzufallen. Sie sind aber 
auch so gut, daß man mehr von ihnen 
erwarten muß. Ihr Powerplay ist ok 
(wie immer), einige Miniaturen sind 
rund, in sich geschlossen — aber es 


klingt weder herausgearbeitet noch 
sorgsam destilliert. Eine musikalische 
Begegnung, die nicht auf hohem 
Niveau gescheitert, sondern auf nied- 
rigem geglückt ist. 

Wie hoch das Niveau Schlippen- 
bachs ist, demonstriert einmal mehr 
das seit 30 Jahren bestehende 
SCHLIPPENBACH TRIO mit dem 
Saxofonisten EVAN PARKER und dem 
Schlagzeuger PAUL LOVENS. Com- 
plete Combustion (FMP/Helikon) 
heißt ihre neue CD, erst ihre vierte!, 
und es ist einfach atemberaubend 
zu hören, wie viel Lust es ihnen berei- 
tet, zusammen zu improvisieren. Im 
Rahmen des FMP-Festivals »Work- 
shop Freie Musik« im Frühjahr 1998 
nahmen sie live und im Studio auf. 
Zwar kann man bemängeln, daß die 
schwammige Aufnahme den Feinhei- 
ten von Paul Lovens’ ungemein grup- 
pendienlichem wie wahnsinnig klang- 
sensiblem Spiel nie wirklich gerecht 
wird, aber musikalisch stimmt alles. 
Jeder weiß, wann er zu spielen hat 
und wann nicht. Aus dem Wechsel 
von Kollektivimprovisationen, Duetten 
und Soli, von kontinuierlich sich ent- 
wickelndem Powerplay und ausgehal- 
tenen Klangflächen ergibt sich eine 
Dramaturgie, in die sie sich fallen 
lassen und deren Dynamik sich auch 
dem Hörer mitteilt. Die Musik fließt, 
sie passiert einfach, spielt sich wie 
von selbst. Allerdings: ein Hauch von 
Selbstgenügsamkeit umweht die Inter- 
aktionen. Aber er tangiert ihre innere 
Stringenz nicht. Dieser Free Jazz will 
auf Nichts mehr hinaus, er scheint 
seinem Idealzustand, telepathische 
Kommunikation, sehr nah zu sein. Das 
ist schön und erhaben, kann einen 


aber genau deshalb kalt lassen. An- 
dererseits ist sie auch perfektes Enter- 
tainment: in Hinsicht auf ihre Drama- 
turgie ist die Musik, was gelungenen 
Free Jazz angeht, so allgemeingültig, 
daß man sie auch in den Weltall 
schießen kann, damit die Außerirdi- 
schen wissen, wie weit es die euro- 
päische freie Improvisation am Ende 
des 20 Jh. brachte (das hat Sun Ra 
ihnen nämlich nicht erzählt). 

Was Expressivitätswerte angeht, 
bleibt PETER BRÖTZMANN unüber- 
troffen. Alle Versuche des Wupper- 
taler Saxofonisten, sich selbst in 
eine andere Ecke zu bewegen, weg 
vom Distroia-Powerplay-Image zu 
kommen, sind ergebnis- resp. sinnlos 
geblieben. Die Gruppen, mit denen 
er heute unterwegs ist, machen einen 
heiligen Krach, daß der Horizont in 
Flammen steht. Daß er den Blues hat 
und das Balladeske und Brüchige sehr 
eigen zu meistern versteht, gehört 
zum Gesamtbild. Öfters gab er zu 
Protokoll, daß für ihn Martyrium und 
Genuß zusammengehören. Keine sei- 
ner Gruppen bringt diese Ambivalenz 
deutlicher zum Ausdruck (allein schon 
im Namen!) als sein Quartett »Die 
Like A Dog«. 1993 rief er diese Grup- 
pe angesichts eines von der FMP ver- 
anstalteten Ayler-Tributes ins Leben. 
Damals war die Zusammenstellung 
mit dem Bassisten William Parker, 
dem Schlagzeuger und Percussio- 
nisten Hamid Drake und dem (elektri- 
fizierten) Trompeter Toshinori Kondo 
durchaus überraschend. Drake, heute 
DER Trommler der Chicagoer Szene 
zwischen AACM und Jim O’Rourke, 
war zunächst nur der Ersatz für Mil- 
ford Graves und in Europa eher unbe- 
kannt. Toshinori Kondo hatte sich ei- 
gentlich aus der Improvisierten Musik 
verabschiedet und darum bemüht, 
den Miles Davis der 70er zu beereben. 
Egal. Die Gruppe zündete, ihre auf CD 
veröffentlichte Hommage an Albert 
Ayler ist eine der Jazzveröffentlichun- 
gen der 90er. In den Folgejahren 
spielte die über die Welt verstreute 
Gruppe (Wuppertal-NY-Chicago- 
Tokyo) kaum, erst seit 1997 kommt 
mindestens eine Tour pro Jahr zu 
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Stande. Seit 1998 erschienen gleich 
3 CDs - ein SlowMo-Hype. Little 
Birds Have Fast Hearts Vol. 2 
(FMP/Helikon) dokumentiert, wie die 
Ende 1998 veröffentlichte CD Vol. 7, 
in überzeugender Weise die Entwick- 
lung einer Gruppe, die von einem 
definierten Anlaß ausgehend sich zu 
einer originären Expressivität durch- 
gebissen hat. Sie brauchen Ayler 
nicht mehr zu zitieren, um klarzu- 
stellen, wie viel sie von seiner Musik 
in sich aufgesogen haben. Der trei- 
bende, fette Baß William Parkers, das 
Schlagzeugspiel Hamid Drakes, das 
die rhythmische Finesse Ed Blackwells 
mit der Komplexität und der Heavy- 
ness eines Elvin Jones verschmilzt, 
das entflammte Trompetenspiel Kon- 
dos, der, sich selbst hinterfragend 
und dramaturgisch höchst effektiv, 

in elektronische Verfremdungen ab- 
taucht, und natürlich Brötzmann, der 
mit viel Herzschmerz Melodiekürzel 
rausschleudert — das sind die Eck- 
punkte, die durch das coole (Kollek- 
tiv-)Verständnis der Musiker erst rich- 
tig zu ihrem angemessenen Ausdruck 
kommen. Durch die konzentrierte 
Rücksichtnahme der Musiker aufein- 
ander, erarbeiten sie sich in ihren Im- 
provisationen eine innere Autonomie. 
Das erhebt die schwere Musik über 
die Mühen des alltäglichen Improvi- 
sierens. Sie strahlt. Sie ist Arbeit, An- 
strengung und Euphorie in einem. Ma- 
rathonmusik. Martyrium und Genuß. 

Im Sommer 1998 trat die Gruppe 

beim »Fire In The Valley« Festival in 
Amherst, USA, auf. Kondo war ver- 
hindert. Für ihn spielte Roy Campbell, 
ein solider Trompeter, der aber auch 
in a way die Misere verkörpert, daß 
der Free Jazz nie einen so profilierten 
Trompeter hervorgebracht hat, der 
dem übermächtigen Miles Davis-Kli- 
schee die Stirn hätte bieten können. 
Der auf From Valley To Valley 
(Eremite/Import) komplett veröffent- 
lichte Auftritt, vom Publikum genauso 
euphorisch bejubelt wie die auf FMP 
(s.0.) dokumentierten 97er Gastspiele 
beim »Total Music Meeting«, ist 
down to earth. Campbell setzt nie zu 
den kontrapunktischen Höhenflügen 


testcard #8 


Kondos an, Brötzmanns Attacken 
weisen einigen Leerlauf auf und Par- 
ker und Drake spielen einen Tick 
mehr straight forward (was allerdings 
unfaßbare Gnawa-Passagen, d.i. nor- 
dafrikanischer Drum'n’Bass, entste- 
hen läßt). Kurzum: die Improvisatio- 
nen sind weniger fokussiert, ein typi- 
scher Liveauftritt. 

Seit etwa 10 Jahren tritt der New 
Yorker WILLIAM PARKER verstärkt 
als Bandleader auf. Seine Gruppen, 
das Quartett resp. Quintett »In Order 
To Survive« und das »Little Huey 
Orchestra«, sind aus der Improv-Welt 
nicht mehr wegzudenken. Parker hat 
sich durchgewühlt: in den 70ern als 
Bassist der Loft-Szene, in den 80ern 
als vielleicht bester Bassist Cecil Tay- 
lors und in den 90ern als Edel-Side- 
men (Bill Dixon, David S. Ware, Peter 
Brötzmann, Matthew Shipp, Roscoe 
Mitchell etc.), Partner von Derek 
Bailey, John Zorn, Michael »Alboth!« 
Werthmüller, unermüdlicher Szene- 
Arbeiter, Festivalmacher und Politak- 
tivist und schließlich als Bandleader. 
Posium Pendasem (FMP/Helikon) 
heißt die neue CD, 1998 ebenfalls 
beim »Workshop« aufgenommen, 
von »In Order To Survive«, ihre vierte 
seit 1995. Und die ausschweifendste, 
verschwenderischste und selbstver- 
gessenste. Bislang arbeitete die Grup- 
pe durchaus an Formaten orientiert. 
Die Improvisationen waren im weite- 
sten Sinne thematisch-programma- 
tisch gebunden und organisierten 
sich lose, aber identifizierbar um ein- 
zelne Melodielinien, motivische Zel- 
len, rhythmische Ideen. Das Herzstück 
der CD Posium Pendasem #7 
dauert 50’51 min. und weist keinerlei 
von Außen identifizierbare (melo- 
disch/rhythmisch/harmonischen) 
Strukturmerkmale auf. Ein imposan- 
tes, unnachgiebiges Stück Free Jazz. 
Aber auch ein sehr konzentriertes: 
trotz des großartigen Lärmes versucht 
keiner den anderen zu übertreffen, 
gibt es Platz für überraschende Kon- 
stellationen, können die Musiker 
innerhalb dieses Systems potentieller 
Unübersichtlichkeit strukturieren, lan- 
ge Wellen konstruieren. Das Stück 


erinnert daran, daß es im afroame- 
rikanischen Free Jazz immer auch das 
Ideal der Disziplin gab (s. Sun Ra, Art 
Ensemble): denn dort, wo die Ord- 
nung des Kosmos beschworen UND 
revolutioniert wird, darf schlicht kein 
Platz für überflüssiges Gedudel sein 
(wie gesagt: und das in einem Kon- 
text, wo ohnehin VIEL und UNABLÄS- 
SIG gespielt wird)! »In Order to Sur- 
vive«. Eine orgiastische Vorstellung 
von Disziplin. 

Die Stärke von Parker liegt darin, 
daß er nicht nur ein exzellenter Bas- 
sist ist, sondern auch, seien wir so 
pathetisch, die Jugend für diese Mu- 
sik begeistert: Tenorsaxofonist Assif 
Tsaher und die (Wunder-)Schlag- 
zeugerin Susie Ibarra sind noch keine 
30. Als sie geboren wurden, ackerte 
der heute 47jährige Parker bereits in 
der Loft-Liga. Der Altsaxofonist Rob 
Brown zählt ebenfalls zur jüngeren 
Generation. Nur der Pianist Cooper 
Moore ist ein Veteran, dessen Musik 
aber bislang nahezu undokumentiert 
war. Die Rollenaufteilung in der Grup- 
pe ist perfekt: Parker powert, treibt 
an, ohne sich auch nur für einen Mo- 
ment in den Vordergrund zu schieben, 
Susie Ibarras Spiel dagegen ist feder- 
leicht, sie ist für die Geschwindigkeit 
der Musik, der Gruppe zuständig. 
Cooper Moore tritt sehr robust auf, ist 
zupackend und direkt und gibt so das 
Gegengewicht zu den Saxofonisten 
ab. Und die spielen das Good-Cop 
(Brown) — Bad-Cop (Tsaher) - Spiel. 

Die CD endet schließlich doch the- 
matisch: Another Angel Goes 
Home ist eine ergreifende, düster- 
hymnische Hommage an den Schlag- 
zeuger Denis Charles, einem frühen 
Wegbegleiter von Cecil Taylor und 
Steve Lacy, der wenige Tage vor der 
CD-Aufnahme 64jährig in New York 
verstarb. Der Kampf geht weiter. 

Zurück nach Europa, wo EVAN 
PARKER gerade dabei ist, zum meist 
dokumentierten Free-Saxofonisten zu 
avancieren. Die Session Foxes Fox 
(Emanem/Import), im Juli vergange- 
nen Jahres live im Studio eingespielt, 
bringt ihn zusammen mit seinem alten 
Genossen, dem Schlagzeuger Louis 


EVAN PARKER 
STEVE BERESFORD 
JOHN EDWARDS 
LOUIS MOHOLO 

FOXES FOX 


Moholo, mit dem er bereits vor 25 
Jahren in der Brotherhood Of Breath 
spielte und der der einzige Überleben- 
de der südafrikanischen Jazzexilan- 
tencommunity ist, welche die Brother- 
hood ursprünglich initiiert hatte, dem 
Pianisten und Tausendsassa Steve 
Beresford, auch er jetzt schon seit 
einem Vierteljahrhundert dabei, und 
dem immer noch jungen, immer noch 
explosiven Bassisten John Edwards. 
Parker zeigt auch hier, daß er 
die Sache einfach laufen lassen kann. 
Sein körniges, dank Zirkularatmung 
Perpetuum-Mobile-haftes Saxofon- 
spiel erhebt sich majestätisch und 
hakt sich wie beiläufig in die Spielpro- 
zesse der anderen ein. Auch die ver- 
zichten auf das klassische Pulsspielen, 
ihre Aktionen sind fragmentarisch 
(Beresford), tendieren zur minimalisti- 
schen Beschränkung (Moholo) und zu 
plötzlichen, aber im Gesamtkontext 
eingebetteten Eruptionen (Edwards). 
Die Musiker setzen auf Patchwork 
und Vernetzung: bei genauem Hin- 
hören ist die Musik ein Flickenteppich. 
Trotzdem klingt sie wie aus einem 
Guß. Was ihr freilich abgeht, ist ein 
gewisses Maß an Aggression. Sicher, 
sie haben das nicht nötig, aber es 
bleibt der Eindruck zurück, als ob die 
Musiker sich allzu zufrieden im eige- 
nen Quark fühlten. 


A little bit of history 


Wiederveröffentlichungen, Erstver- 
öffentlichungen, Entdeckungen — 
als starken (Selbst-)Historisierungen 
ausgesetztes Genre lebt Free Jazz 
von Wellen von wieder zugänglich 


gemachten älteren Einspielungen. 
Ehrlich gesagt, bei aller Freude um 
die seltene 69erPlatte von xy, die 
jetzt auch jeder Nicht-Nerd mehr oder 
weniger problemlos beziehen kann, 
bleibt das nicht weg zu relativierende 
Problem, daß auch Free Jazz unter 
der Last der eigenen Geschichte ein- 
zubrechen droht. Die Zahl derjenigen, 
die sich positiv auf diese Musik bezie- 
hen und dabei Ayler meinen und 
David S. Ware nicht kennen, dürften 
den Großteil der kleinen Fangemeinde 
einnehmen. 

Deshalb auch keine Rückschau, 
sondern drei Platten, die eine Menge 
über ihre Entstehungszeit aussagen 
und die man deswegen auch heute 
gerne hört. Z.B. The Storming 
Of the Winter Palace (Intakt/ 
Records), 1986 bzw., 1988 live einge- 
spielt von IRENE SCHWEIZER (Pia- 
no), MAGGIE NICHOLS (Stimme), 
GEORGE LEWIS (Posaune), JOELLE 
LEANDRE (Baß) und GÜNTER SOM- 
MER (Schlagwerk). Anläßlich der 
damaligen Erstveröffentlichung erhielt 
die Platte den Jahrespreis der Deut- 
schen Schallplattenkritik. Edelfreejazz 
für das Feuilleton. Nein, kein Grund 
zum Klagen, denn die Gruppe findet 
tatsächlich eine goldene Mitte. Näm- 
lich die zwischen den ersten, unge- 
stümen Aufbrüchen (Ende der 60er) 
und deren reflektierten Revisionen 
(70er) und der geronnenen Formel- 
haftigkeit (heute), wie sie einige Mit- 
glieder der Gruppe meinen, mittler- 
weile zum Besten geben zu müssen. 
Im Klartext: Die Musik ist instrumen- 
taltechnisch perfekt, also vergnüglich 
virtuos und geschmeidig. Sie weist 
eine sich auch auf CD vermittelnde 
Theatralik auf, was auch daran liegt, 
wie gekonnt die Musiker mit Formen 
jonglieren: Songfragmente mutieren 
zu Klangschichtungen, straighter 
Free Jazz wird durch unkonventionelle 
Eingriffe aufgebrochen und ständig 
rekontextualisiert. Aber man ahnt 
auch, daß diese Musik vor späterer 
Erstarrung alles andere als gefeit ist. 
Nach wie vor ist eine gelungene (was 
ist das überhaupt?) Improvisation 
einer, sagen wir, »englischen« Gruppe 


resistenter gegen Klischees als diese 
Musik, die zwar hier noch mit den Kli- 
schees locker und lustig spielt. Aber 
wir ahnen, wie schmal der Grad ist. 
Einen Reunionauftritt der Gruppe wäre 
eine höchst zweifelhafte Angelegen- 
heit, obwohl (oder weil?) sie damals 
so gut, tja, so gut in Form waren. 

Die Linernotes schwelgen übrigens 
in anarchistischen Spekulationen: 
»... Free Jazz bringt keine Läuterung 
im Sinne irgendeiner herrschenden 
Moral. Im Gegenteil: Dem Free Jazz 
wohnt a priori das Bekenntnis zur 
Freiheit, zur Gleichheit, zur Brüder- 
und Schwesterlichkeit inne.« Jaja, wir 
ALLE haben so etwas behauptet. Aber 
man traut dem Braten nicht mehr. 
Die Stärke dieser Musik läßt sich am 
besten musik-immanent aufzeigen. 
Zwar ist auch das Musik-Immanente 
gesellschaftlich vermittelt (denn was, 
bitte schön, ist nicht gesellschaftlich 
vermittelt?), aber doch komplizierter 
und feinkörniger als die bloße Ana- 
logie »notationsfreie Musik - herr- 
schaftsfreie Gesellschaft«. 

Das mit dem ganz freien Free Jazz 
ist nämlich so eine Sache. Zumindest 
zwischen den Zeilen verraten die 
Linernotes zu CECIL TAYLOR The 
Workshop Ensemble - Melan- 
choly (FMP/Helikon), daß die Musi- 
ker mit der (nicht vorhandenen) Pra- 
xis der Proben und den Chefallüren 
des Meisters nicht allzu glücklich 
waren. 1990, das Jahr der Aufnahme, 
war Berlin noch im Taylor-Taumel. 
1988 spielte er einen Sommer lang 
unglaubliche Musik mit den damals 
besten europäischen Improvisatoren 
(dokumentiert durch eine voluminöse 
x-fach-CD-Box auf, na klar, FMP), 
ein Jahr später erhielt er ein DAAD- 
Stipendium. Das innerhalb dieses 
Rahmens konzipierte Ensemble setzte 
sich aus drei englischen Gästen, Evan 
Parker, Barry Guy und Tony Oxley, 
drei West-Berlinern (u.a. die FMP-Mu- 
siker Wolfgang Fuchs und Harri Sjö- 
ström) und vier Ost-Berlinern zusam- 
men — die Wiedervereinigung war 
noch nicht vollzogen. Die Musik ist 
grobmaschig organisiert. Die Musiker 
haben in ihren Soli alle Freiheiten 
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dieser Welt, deren Abfolge und das 
thematische Material sind jedoch 
festgelegt. Richtig gelesen: Es handelt 
sich um Ausschnitte einer Komposi- 
tion, Sphere No.1-3, die, der Name 
legt es nahe, hymnisch ist, die Blä- 
sersätze schrauben sich in die Höhen 
und schweben über das brodelnde 
Magma aus Klavier, Baß und Schlag- 
zeug. Ein erhabenes Ereignis, aber vor 
allem ein chaotisches. Denn die Blä- 
seraktionen sind nicht synchronisiert, 
selbst im unisono scheinen alle auf- 
geregt zu plappern und zu palavern, 
während Taylor unermüdlich pusht, 
antreibt, Dampf macht. So spannt 
sich neben der Dynamik des Stückes 
noch eine andere, die etwas von dem 
Gefühl vermittelt »no one gets out 
of here alive«. Man spielt, wie so oft, 
um sein Leben. Free Jazzer-Ehre. 
Melancholy (wieso DIESER Titel bei 
DIESER Musik?) ist in Wirklichkeit 
eine kalte Dusche: Man flucht, wenn 
man drunter steht und ist hinterher 
dankbar für die Erweckung verschüt- 
tet geglaubter Lebensgeister. Über 
neun Jahre nach der Einspielung wur- 
de die Musik schließlich veröffentlicht. 
Eine noch bizarrere und obskurere 
(Wieder-)Veröffentlichung ist hin- 
gegen NOAH HOWARD Pattern/ 
Message To South Africa (Ere- 
mite/Import). Der Altsaxofonist Noah 
Howard zählte in den 60ern zur Gar- 
de der ESP-Free Jazzer. Dort brachte 
er seine ersten zwei Alben raus. Vor 
allem das zweite, At Judson Hall, ist 
ein Klassiker des Undergroundjazz. 
Wie fast alle Jazzer seiner Generation 
ging er Ende der 60er nach Europa, 
lebte und arbeitete in Paris und 
Amsterdam. Und wie fast alle freien 
Altsaxofonisten seiner Generation 
bevorzugte er einen Iyrischen, leich- 
ten, freimelodischen Ton (s. auch 
Sonny Simmons, John Tchicai oder 
Marion Brown). Das Schreien war 
den Tenorsaxofonen überlassen und 
das enervierende Kreischen noch un- 
bekannt. Spätestens mit dem ersten 
großen BeBop-Backlash, Anfang der 
80er, verliert sich die Spur vieler ESP- 
Heroen. So auch die Noah Howards, 
der weiterhin aktiv ist und wohl 
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auch die Aufnahmen, zwei Sessions 
aus den 70ern, freigegeben hat. 
Patterns, 1971 in Holland aufge- 
nommen, präsentiert ein faszinieren- 
des Line-Up. Bassist Earl Freeman und 
Congaspieler Steve Boston sind eher 
unbekannte Exil-Amerikaner, das Au- 
genmerk richtet sich auf die Dynamos 
der holländischen, ja europäischen 
Free-Szene, Schlagzeug-Hool Han 
Bennink und der Piano spielende Zen- 
meister Misha Mengelberg. Um die 
Konfusion noch zu steigern, ist Jaap 
Schoonhoven dabei, ein Rockgitarrist. 
Die Musik ist der zu erwartende Freak 
Out, aufnahmetechnisch unbefrie- 
digend, konzeptionell schwer nach- 
zuvollziehen. Den Anfang macht ein 
Duett zwischen Conga und entfes- 
selter Gitarre. Mengelberg ist dann 
kurzzeitig zu hören, sehr aggressiv, 
Howard wird gnadenlos in den Vor- 
dergrund gemischt, Bennink trommelt 
sich einmal mehr die Seele aus dem 
Leib. Man weiß nicht so recht, was 
das soll. Trotzdem freut man sich über 
die Musik, weil sie dokumentiert, 
wie hier über alle möglichen Grenzen 
hinweg versucht wurde, miteinander 
zu kommunizieren. Frühe Harmolo- 
dics, ein bißchen Ayler-Schmalz, 
Ethno-Einflüsse, Rockattitude und 
europäisches Powerplay fließen in 
die Musik ein, die im Moment ihrer 
Entstehung zu sehr mit sich selbst 
beschäftigt war, um ihre Einflüsse zu 
reflektieren. Alles ist sehr durchein- 
ander, unausgegoren, aber die Mu- 
siker wollten noch auf etwas hinaus. 
Was das genau ist, wußten sie ver- 
mutlich nicht mal selbst. Aber egal. 
Hauptsache Musik. Gegen Ende wird 
einfach ausgeblendet. 


Klarer ist die Sache bei Message 
to South Africa, acht Jahre später 
in Paris aufgenommen. Howard ist im 
Studio, um mit den beiden südafrika- 
nischen Exilanten Johnny Dyani (Baß) 
und Chris McGregor (Piano), dem 
Initiator der Brotherhood of Breath 
(s.o.), dem Schlagzeuger Noel McGee 
und der Eso-Improvisatorin Kali 
Fasteau dem Mord an Steve Biko zu 
gedenken. Der Plattenfirma war diese 
Botschaft offensichtlich zu unbequem, 
die Session blieb bis dato unver- 
öffentlicht. Auch hier muß man kon- 
statieren, daß die Musik in letzter 
Hinsicht unausgegoren bleibt, daß 
sie aber den Versuch einer möglichst 
breiten Kommunizierbarkeit von ver- 
drängten und unterdrückten Anliegen 
unternimmt. Daß sich dieser Versuch 
in eine ergreifende Atmosphäre über- 
setzt, in deren Hymnenhaftigkeit sich 
sogar Optimismus entfaltet (19791), 
liegt nicht zuletzt an Dynai mit einem 
unglaublich starken Intro und an 
McGregor, der die südafrikanische 
Nationalhymne auseinandernimmt. 
Howard, einmal mehr penetrant in 
den Vordergrund gemischt, braucht 
sich dann »nur« noch einzuklinken. 

Insgesamt nicht mehr als eine Fuß- 
note in der Geschichte des freien Jazz. 
Aber wie sich in dieser Aufnahme 
noch wachsende Geschichten bündeln 
und dabei die Referenzen purzeln, 
sollte nicht unterschätzt werden. 


Last Exit Chicago 


Die Szene in Chicago brennt. Was sich 
dort seit, sagen wir ’93, "94 abspielt, 
war wesentlich dafür verantwortlich, 
in letzter Zeit von einer Free Jazz — 
Renaissance zu sprechen. Mit Musi- 
kern wie Fred Anderson, Jim O’Rour- 
ke, Hamid Drake, Mars Williams, 
Weasel Walter, Kent Kessler, Gene 
Coleman und wirklich Dutzend ande- 
ren knüpft man in der Windy City 
nicht nur an die goldenen Zeiten eines 
Sun Ra, dessen beste klassischen Big- 
Band-Platten er vor 45 Jahren wäh- 
rend seiner Chicagoer Zeit einspielte, 
oder der AACM (Art Ensemble, Brax- 


ton, Leo Smith etc.) an, sondern 
liegt derzeit, was innovativen, freien, 
modernen Jazz angeht, tatsächlich 
vor New York. Kein Wunder, daß 
erstmals europäische Musiker (Brötz- 
mann, Mats Gustafsson, Georg 
Graewe) nach Chicago pilgerten und 
die Stadt zu ihrem zweiten Wohnsitz 
erklärten. 

Wenn von Chicago die Rede ist, 
fällt binnen kürzester Zeit der Name 
KEN VANDERMARK. Vandermark ist 
der Wynton Marsalis des Free Jazz. 
Ein ausgezeichneter Tenorsaxofonist 
und (Baß-)Klarinettist, der sich inner- 
halb des freien Jazz sowohl thema- 
tisch wie systematisch blendend aus- 
kennt. D.h., daß er nicht bloß seine 
Improvisationen jeweils unter ein 
Motto stellt (sie sind meistens seinen 
Vorbildern und Heroen gewidmet), 
auch die Improvisationen selber klin- 
gen so, als würden sie die (freilich 
populäre) Essenz einer Free-Jazz- 
Improvisation abgeben. Diese Musik 
ist zumindest potentiell Free Jazz für 
die Massen: kraftvoll, virtuos, in ihren 
Themen catchy und in ihrer Anlage 
nachvollziehbar. 

Believe it or not — das macht sich 
bezahlt. Vandermark ist letztes Jahr 
mit dem Genius Award der Mac- 
Arthur Foundation ausgezeichnet 
worden. Das sind mal eben lockere 
$320.000. Eine Ehrung übrigens, die 
vor ihm nur Überväter wie Sun Ra, 
Steve Lacy, Anthony Braxton oder 
Cecil Taylor erhalten haben. Und Van- 
dermark ist gerade mal 35. 

Was das heißt, der Wynton Mar- 
salis von links zu sein, läßt sich her- 
vorragend auf Live in Wels & 
Chicago, 1998 (Okka Disc/Import), 
der DoppelCD des DKV Trios nach- 
hören. DKV ist eine seiner zahlreichen 
Stammgruppen (neben The Vander- 
mark 5, Aaly Trio feat. Ken Vander- 
mark, Brötzmann 10tet, Free Jazz Five 
etc.), vielleicht sogar seine slickste. 
Das »D« steht für Hamid Drake, dem 
Meistertrommler und -percussioni- 
sten (s. Brötzmann), und das »K« 
für Kent Kessler, dem meistgefragten 
Bassisten der Stadt. Der Festivalauf- 
tritt in Wels zeigt die Gruppe von 


ihrer »offiziellen« Seite. Sie spielen 
die Complete Communion Suite 
(nach dem Complete Communion 
Thema Don Cherrys). Der eigentliche 
Star ist hier Hamid Drake, der einen 
schier unglaublichen Groove trom- 
melt, omnipräsent ist, dabei mit einer 
irren Stop-and-go-Dynamik glänzt. 
Kessler kann sich da locker einklinken 
und mitswingen. Überraschender- 
weise hinkt Ken Vandermark stellen- 
weise einen winzigen Moment 
hinterher, was nicht weiter auffallen 
würde, aber bei dieser messerschar- 
fen Musik ins Gewicht fällt. D.h., er 
antwortet auf diese Rhythmusgruppe 


nicht mit der harmonisch-melodischen 


Komplexität, die der rhythmischen 
vollends angemessen wäre. Den 
puren Hörgenuß stört's jedoch kaum: 
In ihren ekstatischen Passagen knüp- 


pelt die Gruppe härter als die meisten 


Punkbands. 
Das Konzert auf ihrem Hometurf, 
der Chicagoer Velvet Lounge Fred 


Andersons, dem AACM-Mitbegründer, 


ist entspannter. Die Musik entwickelt 
Sich in weiter gespannten Bögen und 
ist insgesamt von einer friedlichen 

Grundstimmung. Hier kann Ken Van- 


dermark glänzen und sich an die Spit- 


ze des Trios setzen. Er stiftet Zusam- 
menhänge, seine melodischen Kürzel 
prägen die Improvisationen, seine 

langen Soli sind in ihrer Phrasierung 


absolut sattelfest. Kessler erweist sich 


als feinfühliger Vermittler und auch 
Drake zelebriert eine sensible Hand- 
habung der Djembe. Aber obwohl ein 
Stücktitel wie Open Door den offe- 
nen Gestus der Musik unterstreichen 
soll, ist das Chicago-Konzert gegen- 
über Wels eher Musican’s Music. 
Natürlich auf höchstem Niveau: Re- 
dundanzen und Klischees finden sich 


kaum (sie wird man auch bei Marsalis 


vergeblich suchen). Eher ein sattes, 
klassizistisches In-Sich-Ruhen, das 
hier gar nicht kritisiert werden soll. 
Denn das verweist, s.o., die Musik 
auf sich, auf ihre eigene Geschichte, 
ihren Habitus, ihre Styles und Licks. 
Diese Einklammerung und Selbstbe- 
schränkung eröffnet im nächsten 
Schritt wieder die Perspektive für die 


nächste fruchtbare Vereinnahmung 
von Außen. Das ist der Punkt: die 
Musik, egal wie perfekt sie Vander- 
mark zelebriert, liegt in ihrer Stili- 
siertheit wieder als Material vor. Ihr 
Hipster da draußen, bedient euch. 
fk 


URS LEIMGRUBER 
Ten Pieces For Saxophone 
(CD) 


Seine Vergangenheit alleine könnte 
Seiten füllen, der Weg von der 70er- 


Fusionjazz-Band OM zur freien Impro- 


visation im Zusammenspiel mit Steve 
Lacy, Fred Frith, Tim Berne, Joelle 
Leandre u.v.m. - hier aber steht er 
ganz alleine da, nackt sozusagen, 
alle Ohren auf ihn, auf sein Sopran- 
und sein Tenorsaxophon gerichtet. 
Der Gefahr solcher Soloveröffent- 
lichungen, ins allzu Artistische abzu- 
gleiten, in eine Art handwerkliche 
Werkschau, möglichst viele Register 
der unkonventionellen Klangerzeu- 
gung zu ziehen, die dem Verlauf der 
Stücke nicht unbedingt dienlich sind, 
kann auch Urs Leimgruber nicht 
ausweichen. An manchen Stellen 
heischt das einfach nur nach Bewun- 
derung, läßt die Hörer - wenn auch 
zurecht — darüber erstaunen, welch 
untypische Klänge aus einem Saxo- 
phon geholt werden können, welch 
eigenwillige Techniken sich dieser 
Mann angeeignet hat. Über weite 
Strecken gibt es zum Glück aber auch 
die andere Seite: Große Spieltechnik, 
die das Technische nicht in den 
Mittelpunkt stellt. Eine erstaunliche 
Skala wird da eröffnet, Obertöne 
und schrille Überblasungen wechseln 
sich mit tiefen Baßlagen ab, all das 
stringent und beinahe - trotz enor- 
mem Klangspektrum — minimalistisch 
in eine klare, durchgängige Struktur 
gebracht. Alles in allem also eine 
außerordentliche Aufnahme, bei der 
freie Improvisation klar strukturiert 
ist und pro Nummer eine ganz be- 
stimmte Stimmung transportiert wird. 
[For 4 Ears] mb 
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THE MOTORPSYCHOS 

The desperate deeds of Ringo 
(10”) 

Es gibt Filme, die brauchen keine 
Bilder mehr. Denn diese Filme kennen 
wir alle. Wie etwa schmierige Spa- 
ghetti-Western, die das Fernseh-Bild 
der 70er Jahre maßgeblich prägten 
& somit auch das Publikum. Die 
Mitglieder der Münchner Garage- 
Kultband The Motorpsychos haben 
diese Bilder bis heute im Kopf & weil 
sie nicht wollen, daß sie vergessen 
werden, produzierten sie ein Hör- 
spiel aus krachigen und doch ohr- 
wurmverdächtigen Westernstücken, 
begleitet von kurzen, aber rauhen 
Texten. Eine Platte, die Kinderträume 
vom Leben als Cowboy & -girl 

vor dem inneren Auge auftauchen 
läßt und Lust auf Bohnen mit Speck 
macht. 

[One Million Dollar Records] cb 


LAUB 
Intuition (CD/LP) 


Was, zugegeben, ich vor einem Jahr 
noch zu denunzieren wußte, hat 

sich zu einem Objekt der Begierde 
gewandelt — und wahrscheinlich 
liegen die Gründe für diesen buch- 
stäblichen Sinneswandel nicht einmal 
im Geschmäcklerischen, sondern 
objektiv in der Erhabenheit dieser 
Musik. Nun liegen Remixes und 
Remakes von Laubs Unter anderen 
Bedingungen als Liebe vor; unter 
dem Titel /ntuition treffen sich 
Schneider TM, Pole, Gonzales, 

Blond (Michael Heilrath) und einige 
andere — im Goethejahr (diese 
Besprechung stammt von 1999) 
übrigens ein für Laub ausgezeichnet 
gewählter Titel: Goethe nannte 

die Intuition »eine aus dem inneren 
Menschen sich entwickelnde Offen- 
barung«. Clifford Gilberto eröffnet 
die Kompilation episch-breit mit 
Streichern und schönen Drum’n Bass- 
Phrasen; die Tracks sind mal ver- 
spielt, dann sachlich, mal barock ver- 
ziert, dann minimal. Nach Matthias 
Schaffhäusers Dub Wave Mix 
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eröffnet Phoneheads noch einmal 
die Drum'n’Bass-Horizonte. Richard 
Thomas sprengt ins Ornamentale, 
Versetzte. Und Blond beschließt mit 
einer offenen Sympathieerklärung: 
Wir machen einfach weiter, sagt 
die Intuition. Okay. 

[Kitty-Yo] rb 


HANS TAMMEN 
Endangered Guitar (CD) 


Hans Tammen legt sich die E-Gitarre 
auf die Knie, präpariert sie mit Stei- 
nen und Metallen, bearbeitet sie mit 
Feuerzeugen, Drumsticks oder einem 
kleinen elektrischen Propeller. Zuge- 
geben, all dies hat Fred Frith schon 
vor Jahren getan. Bei Tammen klingt 
es allerdings anders; nicht notwendig 
neu, aber eigenständig. Wo Frith 

es in all den Jahren eher bedächtig 
Knarzen und Fiepen ließ, darf die 
Gitarre bei Tammen auch mal jaulen 
und loskrachen. Noise Rock? — Nein, 
das auch nicht, schon gar kein Rock. 
Allerdings: geräuschhafte Improvi- 
sationen, die das Klangspektrum der 
E-Gitarre auch tatsächlich erkunden 
und die nicht betulich — wie so 
häufig in der stellenweise saturierten 
Improv-Szene — vor lärmigen Passa- 
gen zurückschrecken. Im Ergebnis ein 
vielseitiges Experiment, das vor allem 
nicht nur ein Experiment um seiner 
selbst willen ist. Ist es allerdings eine 
CD, die man wirklich oft hören wird? 
Taten Sonic Youth in den Achtzigern 
vielleicht nicht besser, solche Expe- 
rimente innerhalb von Songs zu ver- 
arbeiten? 


[Nur /Nicht/Nur/Gnadenthal 8/47533 Kleve] 
mb 


DAVE KNOTT 
Natura Naturans (CD) 


Sind die Aufnahmen des Komponisten 


Dave Knott aus Seattle nun eher 
Neue Musik, freie Improvisation oder 
Klanginstallationen ? Nein, Künstler 
sei er nicht, der visuelle Aspekt inter- 
essiert den Musiker, der auch als 
Klangtherapeut arbeitet, eher wenig. 


Die einundzwanzig hier zusammenge- 
stellten Nummern basieren auf Holz- 
platten, über die Knott verschiedenste 
Saiten gespannt hat (Baß-, Gitarren-, 
Klavier-, Cello-, Violinen-, Harfen- 
Saiten, aber auch ganz gewöhnliche 
Drähte). Das Ergebnis der Bastel- 
arbeit: Lang anhaltendes Scheppern, 
dem Sound einer extrem verstimmten 
Gitarre häufig sehr ähnlich, deren 
Saiten zudem nicht straff gespannt 
sind. Richtig: Auf Natura Naturans 
geht es nicht um Musik nach Noten, 
es geht ganz alleine um Sound, um 
ein »giant roaring, buzzing, booming, 
wailing THING«, wie Jeph Jerman 

in den Linernotes schreibt. Da stört 
es auch nicht, auf den Aufnahmen 

zu hören, wenn ein Auto vorbeitfährt. 
»House music indeed«, begeistert 
sich der Laudatio-Schreiber. Das aber 
bitte nicht mißverstehen. 


[Anomalous Records] mb 


GROENLAND ORCHESTER 
Trigger Happiness (CD) 


REUBER 
Anna (LP) 


Die Groenland Orchester-CD sieht 
aus und klingt wie eine Digital- 
version des Penguin Cafe Orchestras, 
also überwiegend pinguinig — eine 
viel zu selten bemühte Kategorie, 
die durch eine spezifische Kombina- 
tion aus tapsig, harmlos, nett, aber 
doch kühl und immer mit der Mög- 
lichkeit zum Umschlag ins Sinistre 
definiert ist. Vielerorts nah an den 
klobigsten Home-Recording-Stomps 
des frühen Max Goldt, manchmal 
unvermerkt ins welttraumforscherisch 
Niedliche spielend (etwa in /otti’s 
pearls), in den besten Momenten 
(ballistik) aber beides kombinierend, 
treibt das Groenland-Orchester 
auf einer der interessanteren Schollen 
im unendlichen Packeis neuerer 
Elektronik-Produktion. Musik, die 
immerfort ein Fremdwort auf die 
Lippen ruft, das einem dann doch 
nie einfällt. 

Krautelektronischer als bei den 
alten Krautelektronikern selbst geht 


groenland orchester 


es dagegen bei der einen Klang- 
wart-Hälfte -— Reuber — zu: Minimal- 
Sequenzen, entspannt bebeatet, 
lange Bögen, ziemlich durchgängige 
Soma-Reise, solides Side-Projekt zur 
Fußnote — dachten wir (d.i. der Kri- 
tikerPluralis-Majestatis), bis bei unge- 
fähr Minute 14 (so lange sollte man 
schon zuhören - Kulturbetriebs-Skip- 
Forward-Heads Fuck Off) der Über- 
zauber anfängt, sehr allmählich zu 
sich kommend, Spur für Spur umsich- 
tig aufgetürmt, und dann ein paar 
Minuten grandios gesteigert, so als 
hätten sich die entkorktesten Art 
Zoyd (die des jenseitigen Schlußteils 
von Migrations auf Les Espaces 
inquites, 1983) mit Harmonia vereint 
und spielten ein Steve-Reich-Score, 
nur ganz anders und in sich vollendet. 
Auf der zweiten Seite braucht es 
wieder etwas, bis das Ganze nochmal 
richtig hochkommt, aber schon die 
Sternminuten auf der ersten wären 
mindestens zwei Bargeldkoffer aus 
der Hand von Ka Ha Schreiber wert — 
zumal die Platte dann auch insgesamt 
bei jedem Hören immer besser wird. 
Und Stück um Stück schält sich ein 
hoffnungsfroher Klassiker heraus. Mit 
und aus sehr viel Liebe in die Welt 
gebracht. 
[Staubgold] ju 


RICHMOND FONTAINE 
Lost Son (CD) 


Wer glaubt, daß die Geschichte von 
Hüsker Dü anders als ausschließlich 
mit Bob Mould weitergehen kann, 
sollte sich das dritte Album der 1994 
in Portland gegründeten Richmond 


Fontaine anhören: als Country-Punk 
gelobt, werden Folkelemente mit 
solider Dreiakkordarbeit verbunden. 
Die Songs kommen mitunter wie 
Postkarten von solchen Bekanntschaf- 
ten daher, die man schon vor längerer 
Zeit aus dem Adressbuch gestrichen 
hat. Wer den Hüsker-Dü-Vergleich 
albern findet, probiere es bitte noch- 
mal mit Barbara Manning, 100 Watt 
Smile, Grandfallon Bus — oder eben 
doch Bob Mould. 


[Cavity Search] rb 


MELT-BANANA 


Cactuses Come In Flocks 
(LP/CD) 


Sie sind bereits seit einigen Jahren 
aktiv, doch erst 1999 ist hierzulande 
Melt-Banana aus Tokyo ein größeres 
Interesse beschieden gewesen: 
Euphorische Kritiken fanden sich nicht 
nur in Punk- und Hardcore-Fanzines, 


The Great Girl-Group-Label for Cool Chicks! est, 1991 


thunderbaby_TheQueen@bigfoot.com 


sondern auch im Spex und in eher 
dem Jazz nahestehenden Blättern. 
Wie kommt's? Noisecore-Bands wie 
Melt-Banana, sollte man denken, gibt 
es doch weltweit, vor allem aber in 
Tokyo, wie Sand am Meer. Noisecore 
möglicherweise, aber keine Band, 

die das Prinzip Hardcore noch einmal, 
am Ende der Neunziger, als dermaßen 
jung, neu, frisch, dreckig, aggressiv 
und also noch lange nicht verbraucht 
auf Vinyl gebannt hat. Das direkteste, 
schneidendste Zeugnis unter allen 
Melt-Banana-Veröffentlichungen des 
letzten Jahres dürfte Cactuses Come 
In Flocks sein, alleine aufgrund der 
Auswahl und Aufnahmetechnik: Seite 
Eins bereits 1992 (hey, warum hat die 
damals noch niemand wahrgenom- 
men?) bei einem Livekonzert in Tokyo 
— während eines Improvisations-Fe- 
stivals an der Universität (sic!) — mit- 
geschnitten, Seite Zwei auf Vierspur- 
Rekorder 1994 (Gitarre, Baß, Schlag- 
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zeug, Gesang — Beatles-Format, mehr 
nicht). Zu hören ist ein akustischer 
Flächenbrand, der sprachlos macht. 
Daed Kennedys /n God We Trust-EP 
klingt dagegen nach Wiener Walzer. 
Die aufpeitschende Stimme von 
Sängerin YaSuKo reißt Löcher in die 
männlich beherrschte Core-Domäne — 
eine potenzierte Yoko Ono mit einer 
Wut im Zwerchfell, wie sie jeglicher 
Frau nur ansteht —, Gitarre und Baß 
zerfressen derweil das beschränkte 
Akkord-Repertoire von Grind-, Noise- 
und Speed-Core. In kaum mehr 
nachvollziehbarer Geschwindigkeit 
bieten sie die brutal verzerrte Varian- 
te eines Spiels, wie wir es höchstens 
von Derek Bailey und Arto Lindsay 
(zu Beginn von DNA) kennen. Vom 
Schlagzeug ganz zu schweigen, das 
bei diesen hervorragend schlechten 
Aufnahmen den Klang einer Sirene 
oder Schulklingel angenommen hat 
(surrr-surrr-ringgg-ringgg). 
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Hysterie bei gleichzeitiger Kon- 
trolle: Die Breaks sitzen. Atari Teen- 
age Riot versteinern dem gegenüber 
zu den Posern, die sie womöglich 
immer schon gewesen sind, Crass 
wiederbeleben ganz ohne morali- 
schen Zeigefinger im Geiste des 
No Wave, der wiederum von seiner 
existenzialistischen Untergangsstim- 
mung gereinigt im Geschwindigkeits- 
rausch begonnen hat, Humor anzu- 
nehmen. Cactuses Come In Flocks 
bietet eine ästhetisch einmalige, 
sogar für Melt-Banana-Verhältnisse 
über-überdrehte Mischung aus No 
Wave, Core, Krach und Jazz, deren 
kontrollierter Wahnsinn vielleicht als 
das letzte angemessene Statement 
zu dieser unkontrolliert wahnsinnigen 
Zeit gelten darf. Dialektik der Wider- 
sprüche: Nichts zwischen die Nerven 
entspannendem Ambient und einem 
solchen, die Nerven völlig überhei- 
zenden Stoff, scheint in dieser Zeit 
mehr musikalisch legitim. Die aku- 
stische Beruhigung ist als Dämpfer 
notwendig geworden, um den Irrsinn 
zu überleben; der Irrsinn von Melt- 
Banana hingegen hilft, dessen Exi- 
stenz nicht zu vergessen. Melt-Bana- 
na klingen wie das Geschrei an der 
Börse und wie die Handfeuerwaffen, 
die dem ein Ende bereiten. Insofern 
eigentlich auch: beruhigender 
Ambient. 


[A-Zap Records/Hausmusik ] mb 


CREATION REBEL 
Starship Africa (CD) 


DUB SYNDICATE 
One Way System (CD) 


Zwei Wiederveröffentlichungen aus 
der On-U-History-Reihe, die sich 
musikalisch sehr nahe stehen: Crea- 
tion Rebel mit Aufnahmen, die 1982 
veröffentlicht worden sind, eine 
Rhythmus-Session, die stark auf den 
jamaikanischen Drummer Style Scott 
fokussiert ist, overdubbed und in eine 
homogene, fließende Form gebracht, 
die auf dieser CD-Wiederveröffent- 
lichung »entzerrt« wurde, indem die 
Herausgeber sie in neun Tracks ein- 


teilten. Auf dem Vinyl-Original liefen 
die beiden Plattenseiten jeweils 

als »soundtrack from a forthcoming 
motion picture« durch, als ein Guß, 
ohne Track-Unterbrechungen, abge- 
sehen von der Notwendigkeit, die 
Platte am Ende einer Seite wechseln 
zu müssen. Diesbezüglich erweist 
sich die CD, abgesehen von diesen 
überflüssigen, nachträglich eingefüg- 
ten Track-Einteilungen, sogar beinahe 
als das bessere Format für eine Auf- 
nahme wie Starship Africa: Kein 
Wenden mehr, eine Beat, der läuft 
und läuft... Genau so funktioniert 
auch One Way System, die zweite, 
1983 ursprünglich als Roir-Tape er- 
schienene Veröffentlichung von Dub 
Syndicate: Eine in Länge und Breite 
ausgedehnte Fläche, eine gegen 
herkömmliches Zeitempfinden ange- 
legte, sich bandwurmig schlängelnde 
Struktur. 

Starhip Africa und One Way 
System sind zwei schöne historische 
Beispiele für Dub-Technik als Prototyp 
eines never-ending-sounds, der sich 
in dieser Form auch auf drei, vier, 
acht oder zwölf Stunden ausgedehnt 
denken ließe (alleine deshalb oben 
der Hinweis auf den Vorteil der CD, 
die natürlich in Wirklichkeit, um 
solche langen Sequenzen zu mixen, 
zum Nachteil wird, von der Klang- 
dynamik des Dub-Sounds, die digital 
verloren geht, wie HiFi-Kenner und 
Vinylliebhaber nun sagen werden, 
ohne daß ich das mit meine unteren 
Mittelklasse-Stereoanlage nachvoll- 
ziehen kann, einmal ganz abgese- 
hen) - und genau deshalb sind es 
zugleich auch Wiederveröffentlichun- 
gen, die sich nicht dafür eignen, 
Menschen, die Vorurteile gegenüber 
Dub-Reggae haben (»da passiert ja 
nichts«, »muß ich denn kiffen, um die 
Langeweile verstehen zu können ?«), 
für diese Musik einzunehmen. In bei- 
den Fällen laufen rhythmische Grund- 
Strukturen beinahe unbewegt durch, 
werden von kurzen, gedubbten 
Sequenzen (mal Vokalpassagen, mal 
Bläser oder Melodica) erschüttert 
und zugleich im geradlinig nach 
vorne walzenden Groove unterstützt. 


Was Gegner hierbei Langeweile 
nennen werden, zeigt das Genre in 
seiner radikalsten Ausprägung, deren 
Monotonie jegliches Songformat 
verlassen hat, spielerische Variation 
um einen Groove, bei dem pop- 
geschichtlich ganz klar wird: Hier 
liegen sie, die eigentlichen Vorläufer 
von House, die Keimzellen des Phä- 
momens namens Rave - bereits bei 
diesen Veröffentlichungen in ihrer 
ganzen Polarisierung offen: Es liegt 
ganz am Rezipienten, sich auf den 
Groove mit seinen nur spärlichen Va- 
ritationen einzulassen, auf eine dezi- 
tiert afro-bestimmte Musikerfahrung. 
Schlichter und reduzierter als auf 
diesen beiden, fast gänzlich instru- 
mentalen Platten, war On-U-Sound 
selten, also selten auch näher dran 
am Herzen von Dub. 

Daß eine Formation, die ihre 
ganze Musik auf eine geradlinige 
Form ausgerichtet hat, sich zugleich 
selbst den Namen Creation Rebel 
gab, kann, darf und soll als Anstoß 
gelten, darüber nachzudenken, gegen 
was hier rebelliert wurde. (Und 
plötzlich wird klar, warum Dub und 
Punk als Bewegungen im Kreis um 
Adrian Sherwood als gemeinsame 
Sache gedacht waren, warum beides 
hier einmal als Idee diente, die 
vorherrschende Ideologie von Rock 
und Kunst, vor allem die von Kunst / 
Artrock auf immer zertrümmern zu 
wollen). 

Leider bis heute noch immer ohne 
vollen Erfolg. 

[Beide: On-U-Sound /EfA] mb 


LIMPE FUCHS 
Nur Mar Mus (CD) 


Mit Vorsicht zu genießen. Oder: Nicht 
jede freie Musik wirkt auch beim 
Hören befreiend. Ex-Anima-Musikerin 
Limpe Fuchs bietet ein weiteres Zeug- 
nis ihres höchst archaischen Klang- 
(mikro)kosmos', Improvisationen, mal 
für Violine solo, mal für Bronzedrums, 
Percussion, tropfendes Wasser und 
Steine. Wenn einem das Ohr für so 
etwas fehlt, kann es leicht passieren, 


daß diese Musik an Sonnenfinsternis- 
Magier, Stonehenge-Pilgerer, kurz, 
an krudeste Esoterik gemahnt, ein 
Eindruck, der von Limpe Fuchsens 
Stimmeinsatz garniert wird, dessen 
»Drücke dich aus«-Gestus wenn 
schon nicht als störend, so doch als 
höchst anachronistisch empfunden 
werden muß. Auch positive Einschät- 
zungen, die so viel Stille, Getröpfel 
und Geklapper an Fluxus rückbinden 
wollen, treffen nur insofern, als daß 
sie gerade mal die esoterische (und 
gewissermaßen regressivste) Seite 
von Fluxus meinen können. Im Ver- 
gleich zu den stellenweise klanglich 
eruptiv und betördenden Anima der 
frühen Siebziger (ein Eindruck, der 
womöglich auch daher rühren mag, 
daß der Gestus damals einfach in die 
Zeit paßte und nicht sonderlich ver- 
schroben wirkte) hat Nur Mar Mus 
zu viel von Waldorfschule, also etwas 
allzu Sektiererhaftes. Wenn schon 
den Einklang mit Natur suchen, dann 
bitte im Stil von Pauline Oliveros‘ 
Deep Listening Band. 


[Streamline/Anomalous Records ] mb 


JOSEPH SUCHY 
Smi?le (CD) 


Es kracht, es fiept, es droned, es perlt, 
es flickert, psyched, es koppelt rück 
und gibt dabei kein Fußbreit nach: ein 
Power-Noise-Gitarren-Improv-Brett 
mit allen Schikanen, gerecht zu uns, 
die wir, quadratisch grinsend, nach 
dem Volume-Regler bzw. nach dessen 
rechtem Anschlag suchen; gerecht 
aber auch zu Manfred Kanther, der 
dies - im Turnus mit dem Gesamt- 
werk von Borbetomagus — bis zum 
Ende aller Zeiten und noch lauter in 
der Hölle hören müssen wird. Und 
wenn es eine Minute vor Schluß er- 
scheinen möchte, als gewähre Suchy 
zum Ausklang doch nochmal ver- 
sphärten Ambient-Pardon, so wird 
man/Kanther eine halbe Minute 
später wieder eines Besseren belehrt. 
Und Ehrlichkeit darf nicht bestraft 
werden. 

[Grob] ju 


MARCUS SCHMICKLER 
sator rotas (CD) 


DAT POLITICS 
Viliger (CD) 


sator rotas - der Titelrückgriff 

auf die opake »Sator Arepo«-Formel 
(sator/arepo/tenet/opera/rotas im 
Quadrat untereinander) deutet 
schwer in Richtung konzeptschwan- 
ger verrätselte französische Elektro- 
akustik, und die Assoziation erweist 
sich als gar nicht schlecht: High-End- 
ausdifferenzierte Komplex-Elektronik, 
die - trotz einiger Microstoria-Asso- 
nanzen am Beginn — näher bei den 
undurchdringlicheren Soundgeweben 
von Jaques Lejeune, Christian Clozier, 
der frühen Pauline Oliveros oder 
Roland Kayn bzw. — auf Nicht-E-Seite 
— allenfalls dem Sonicism-Dimuzio 
lagert. 

Ein einziger Riesenbogen, auf 
allen Ebenen ständig in Bewegung, 
erst tränenpressend FM-fiepsend, 
dann immer weiter anschwellend, 
undurchdringlich, schwerentschlüs- 
selbar und wortjenseitig. Irgend- 
wann findet man sich dann, ohne 
gemerkt zu haben, wie, mitten in 
der Apokalypse, alle Ebenen stürzen 
ineinander, unten nistet sich ein 
fetter Grundton ein, es wird erhaben, 
jetzt den Kopfhörer auf (Boxen 
natürlich anlassen), ein gigantisches 
Cresendo, Supernova-Sounddichten. 
Als Chill dann noch paar softe Vogel- 
stimmen. Supergroß und sehr weit 
draußen. 

Um so straighter agieren dagegen 
DAT Politics, wobei das DAT eviden- 
ter wird als die Politics. Klobig 
marschieren die Elektrobeats, zickig 


Tonträger | 


verzirpt und synthi-prähistorisch 
sprottelnd. Nah an vielem bei Noise 
Museum. 

[A-Musik] ju 


ACHIM WOLLSCHEID 
Airs (CD) 


STILLUPPSTEYPA 


Interferences Are Often 
Requested (CD) 


STURM 
Sturmgesten (CD) 


IHAN IOTA 
Same (CD) 


VERSCHIEDENE 
clicks_ + cuts (DoCD) 


Ritornell lautet - wieder einmal 
ganz deleuzianisch — ein neues Unter- 
label von Mille Plateaux in einheit- 
lichem Pappdesign, das sich - mehr 
noch als das herkömmliche M.P.- 
Programm - ganz der experimentel- 
len Musik verschrieben hat. Aırs 

ist ein Beispiel für Achim Wollscheids 
DJ-Arbeit beim freien »Radio X« in 
Frankfurt, wo er jeweils drei bis fünf 
Tonträger simultan abspielt und durch 
verschiedene Kombinationen einen 
Wall of Sound schafft, der im Ver- 
gleich zu Wollscheids ansonsten sehr 
gezügelten, dekonstuktivistischen 
Arbeiten höchst kraftvoll und üppig 
ausfällt, aber weit davon entfernt 

ist, in irgendeiner Form »gängig« ZU 
sein, handelt es sich doch bei den 
zusammengemixten Platten bereits 
um höchst experimentelle Veröffent- 
lichungen (z.B. /t Was A Dark And 
Stormy Night von Nicolas Collins). 


testcard #8 


Aırs ist reich an Intensität und nie- 
mals zerfahren. Eine solche Homo- 
genität hätte ich mir auch vom islän- 
dischen Sample-Aktivisten Stillupp- 
steypa gewünscht. Dessen extrem 
minimalistische, manchmal rhyth- 
mische, manchmal auf bloße Frequen- 
zen reduzierte Nummern erinnern 

zu stark an die Arbeiten von Panaso- 
nic und Mika Vanio, um wirklich als 
eigenständig gelten zu können. 

Sturm, auf Mille Plateaux erschie- 
nen, formuliert noch einmal, »Königs- 
forst« von Gas dabei nicht wirklich 
übertrumpfend, sondern einen ande- 
ren Weg einschlagend, wie Erhaben- 
heit in der elektronischen Musik klin- 
gen kann. Reinhard Voigt gibt den 
Nummern gar keine Titel mehr. Trotz 
wagnerianischer CD-Aufmachung 
kommen die Loops hier nicht wie ein 
Sturm daher, sondern erfüllen den 
Raum eher mit einem behaglichen 
Grollen. Keine Nummer, die sich 
nicht gänzlich in Monotonie erschöp- 
fen würde. Zugleich auch fast keine 
Nummer, bei der es stören würde, 
wenn sie zwanzig Minuten durchliefe. 
Eine der wenigen Veröffentlichungen, 
auf die das Etikett Dark Ambient 
zutrifft, wobei dark nicht dunkel im 
Sinne von düster meint, sondern eher 
im Sinne von majestätisch. Musik für 
Royalisten. 

Den Bogen zwischen Technohouse, 
Ambient und der Geräuschmusik, die 
in Frankfurt nun auf dem Unterlabel 
Ritornell eine Heimat fand, spannt 
Ihan lota. Ebenfalls Verzicht auf Titel- 
gebung (alle Nummern sind, genauer 
gesagt, mit sans titre bezeichnet, 
womit sich diese Musik eindeutig in 
jene Tradition der abstrakten Malerei 
einreiht — 50er bis frühe 60er Jahre -, 
während der Abstraktion häufig dar- 
auf verzichtet hatte, das Werk über 
Benennung zu konkretisieren). Ihr 
Auf- und Abwallen von Frequenzen, 
ihre Spielereien mit Schallwellen, ihr 
rhythmisches Pumpen und Kratzen 
sind nur bedingt Konzeptkunst und 
Geräusch, lassen sehr viel gefälligen 
Minimal-House erkennen. Eine Art 
Querschnitt aus ästhetischen Ansät- 
zen, wie sie bereits von Oval, Pana- 


sonic, Noto und Cristian Vogel rea- 
lisiert worden sind, hier in der Über- 
lagerung von gerade noch erkenn- 
baren Technohouse-Strukturen und 
stets funktional eingesetzten Stör- 
geräuschen interessant wohnlich ein- 
gesetzt. Mies van der Rohe hätte sich 
gefreut, wenn es eine solche Musik 
seinerzeit schon als Klang-Ambiente 
zu den von ihm gestalteten Wohnun- 
gen gegeben hätte. 

Passend dazu auch der clicks_ 
+_cuts-Sampler, der klar macht, daß 
Mille Plateaux mit seiner Klang- 
ästhetik weniger mit Postmoderne 
und Deleuze als mit dem alten, mo- 
dernistischen Form-, Stil- und Rein- 
heitsempfinden von »De Stijl« und 
»Bauhaus« zu tun hat. Diese Musik 
ist purer Konstruktivismus, eben 
kein Dekonstruktivismus, sondern 
schlank, elegant und klar wie ein 
Mondrian. Pole, snd, Curd Duca, 
Ultra-Red, Panacea und Thomas 
Meinecke's Framus Waikiki, um nur 
ein paar der 25 Beiträge zu nennen, 
wuchern nicht wie Rhizome, sondern 
sind, wie Sascha Kösch in den Liner 
Notes anmerkt, »functioning of 21st 
century minimalism«. Das mit dem 
vollmundigen 21. Jahrhundert hätte 
er weglassen können, denn diese 
Musik befindet sich noch tief im 
Zwanzigsten. Weil es musikalisch 
nie ein Äquivalent zur konstruktivisti- 
schen Moderne gegeben hat, nie 
eine Klangästhetik, die den Bauhaus- 
Stühlen, den Kuben und rechten 
Winkeln entsprochen hatte (sowohl 
die Zweite Wiener Schule wie auch 
der Jazz waren viel zu auswuchernd, 
asymetrisch bzw. nicht-geometrisch), 
holt diese durchaus tolle bis fabel- 
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hafte, aber gewissermaßen zu spät 
gekommene Musik erst einmal die 
Moderne nach. Sie tut dies im ange- 
nehmen Sinne, eben nicht im Sinne 
karger Yuppie-Wohnungen (wo, wie 
wir seit »American Psycho« wissen, 
Phil Collins und Whitney Houston über 
Designer-Anlagen läuft), sondern in 
Erinnerung an einen Funktionalismus 
mit sozialen Utopien. Musik, die 
Mathematik sein will, weil sie in 
Gesetzmäßigkeiten Klärung und nicht 
Versklavung sieht. Pünktlich dazu 

das zentnerschwere »Bauhaus«-Buch 
im Könemann-Verlag. Vielleicht ein 
Beitrag zur Neubewertung der Moder- 
ne. Wir haben sie noch lange nicht 
überwunden. Die (Pop-)Musik hat 
gerade mal erst angefangen, sich mit 


ihr zu befassen. 
[Mille Plateaux/EfA] mb 


SHINTO 
Liberal Bullshit (LP/CD) 


Der Seperator hat wieder zugeschla- 
gen! Parttime-Zitrone Hans Platz- 
gumer hat schon wieder einen neuen 
hochqualitativen Output für seine 
Groove-Obsessionen gefunden: Das 
Projekt Shinto (Der göttliche Weg) 

ist seine Zusammenarbeit mit dem 

in Tokyo geborenen Künstler und 
Sänger CaMi Tokujiro, der die Vocals 
und die supergelungenen japanischen 
Lyrics spendiert, in denen es z.B. um 
die Träume von Geschäftsleuten und 
die Preise von Fleisch (die Schwei- 
nefüße sind umsonst) geht. Hans 
gibt trickreichen Groove und kantige 
Elektronik dazu, und live ist das eines 
der überzeugendsten und obskursten 
Pop-Projekte, changierend zwischen 
fake und real, seit langem. Dazu 
noch der superbe Titel - das Ganze 
erinnert an den approach der Robe- 
spierres ohne Retro, dafür mit Spie- 
gelverzerrungen aktueller Popbezüge. 
Consciousnessed entertainment! 
(Oder feiern wir mit diesen beschrei- 
benden Unsinnsschlagworten nur- 
mehr die eklige Wiederauferstehung 
des zu ignorierenden Letztjahrzehn- 
tigen?). 


[disko b/seperator 03] mm 


ULTRA-RED 
Structural Adjustments (CD) 


Ultra-Red liefern den Soundtrack zu 
Mike Davis’ Büchern: Nach Second 
Nature, ihrer Soundcollage über 

die Vertreibung der Homosexuellen 
aus dem Griffith Park in L.A., ver- 
arbeitet Structural Adjustments 
abermals die Verhältnisse des öffent- 
lichen Raumes in Los Angeles, 
genauer gesagt, die machtstabilisie- 
rende Funktion von Städteplanung 
und Architektur. Wie stark, so das 
Beiheft, Rassismus die Grundlage 
neoliberalistischer Taktiken ist, wollen 
Ultra-Red am Abriß des Pico Aliso- 
Viertels in L.A. zeigen, in dem vor- 
wiegend Latinos lebten. Die musika- 
lische Collage aus konkreten Sounds 
(Abrißgeräusche, Statements der 
BewohnerInnen, Geräusche aus deren 
Wohnungen) samt Beiheft zeigen 
Zusammenhänge zwischen Reprä- 
sentationsarchtektur und Ghettoisie- 
rung auf. Es hilft, vorm Hören dieser 
CD noch einmal in Mike Davis’ City 
Of Quarz nachzulesen, welche 
Bemühungen seit Jahrzehnten unter- 
nommen wurden, L.A. ethnisch zu 
separieren. Davon zeugt diese sehr 
textlastige Klangcollage - die Ver- 
arbeitung des Klangmaterials macht 
das Anliegen von Ultra-Red allerdings 
nicht transparent. Das Bemühen, 
Stimmen und Statements sowie Field 
Recordings gewissermaßen als Agit- 
Prop einzusetzen, scheitert nicht 
zuletzt auch in emotionaler Hinsicht. 
Ähnlich wie bei einigen Bob Ostertag- 
Aufnahmen, genügt es nicht, Wortfet- 
zen in Loops zu verarbeiten und dar- 
auf zu vertrauen, daß solche Wasch- 
maschinen-Sounds politisch klar 
adressierbar sind. Das ausgezeichnete 
Beiheft zur CD zeigt klar, daß die 
Stärke von Ultra-Reds Architektur- 
kritik nach wie vor auf der Text- und 
Bildebene liegt. Die musikalische 
Umsetzung eines solchen Themas ist 
sicher so schwierg, daß man ihnen 
das Scheitern verzeihen kann. Nicht 
ohne Bedauern, denn vom Ansatz her 
ist eine solche Arbeit längst überfällig 
gewesen. (Als positives Beispiel seien 
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einige Beispiele des Soundscapes 
be)for(e 2000-Samplers genannt, 
ebenfalls in dieser Ausgabe - siehe 
Register — besprochen). 

[Mille Plateaux/EfA] mb 


JOHN PAUL JONES 
Zooma (CD) 


Mir war unbekannt, daß Jones, der 
einstige Bassist und Keyboarder von 
Led-Zepplin, u.a. mit den Butthole 
Surfers zusammengearbeitet hat. Und 
jetzt ist Paul Leary von den Butthole 
Surfers Gastmusiker auf Jones’ erstem 
wirklichen Soloalbum. Ein Stück wie 
Bass'n’Drum führt außerdem vor, 
daß Vorurteile völlig unangebracht 
sind. Natürlich ist das Rock, aber 
eine andere Schule als die erwartete. 
Page und Plant sind wahrscheinlich 
noch weniger als die halbe ästheti- 
sche Wahrheit, die Led Zepplin einmal 
reklamierte. 

[DGM/Indigo] rb 


VERANDA MUSIC 
Here’s To Them All (CD) 


»Nebenbei Caetano Veloso, Nina 
Simone, Ornette Coleman gehört und 
Beatles gelesen«, schreibt Nicolai von 
Schweder-Schreiner, der zusammen 
mit Christoph Kähler und Lars Precht 
Veranda Music ist. Und Veranda 
Music ist, kurz gesagt und ehrlich, 
exzellentes Songwriting, vielleicht das 
beste in diesem Umfeld der letzten 
Jahre. Schweder-Schreiner spricht von 
»Ensemblemusik« und beruft sich auf 
Curtis Mayfield; die Texte sind mit- 
unter von Sherlock Holmes inspiriert 


Tonträger 


(über T.S. Eliot kann man hinweg- 
sehen) und musikalische Gäste geben 
sich die Ehre. »Play it loud!« steht 
auf der Platte; und man darf hinzu- 
setzen: »Play it often!« 

[iXiXeS/Indigo] rb 


KAMMERFLIMMER 
KOLLEKTIV 


Mäander/Incommunicado 
(LP/CD) 


Erwischt. Bevor sich die Schnarchna- 
senfraktion auf die elektronischen 
Transformationen von Jazz gemäch- 
lich einschreibt, habt ihr die Chance, 
das an einem absolut unhippen, 
dafür musikalisch herausragendem 
Modell — insgesamt wenig hoch- 
glanztauglich, sondern nur einfach 
sehr gut — zu überprüfen. Määnder 
lotet aufregende Überschneidungen 
von programmierter und improvi- 
sierter Musik aus. Die gute alte Idee 
der Kollektivimprovisation als Meta- 
pher für eine soziale Utopie feiert hier 
eine kleine, feine und zeitgenössische 
Wiederauferstehung. Incommuni- 
cado dann geht den Weg des umge- 
kehrten Remixes — die ganze Band 
improvisiert den vom Produzenten 
vorher aus ihren eigenen Bauteilen 
zusammengesetzten Musikprozeß 
neu und zeigt, wo die vermeintlichen 
Sackgassen noch lange nicht zuende 
sind. Einfach über die Mauer und 

ab. (Oder bedarf es hier etwa doch 
einer unendlich komplexeren Meta- 
pher, um der schillernden autonomen 
Vielschichtigkeit der Musik gerecht 
zu werden?). 


[Payola/Community/Virgin] mm 


testcard #8 


LEIF ELGGREN 
Pluralis Majestatis (CD) 


MIKAEL STAVÖSTRAND 
Hluminence (CD) 


Seit einigen Jahren arbeitet Leif 
Elggren gemeinsam mit einer Hand- 
voll Künstlerfreunden an seinem Kon- 
zept »Elgarland«, einem virtuellen 
Staat, für den es bereits eine Hymne, 
Personalausweise, eine Verfassung 
etc. gibt, allerdings noch kein Territo- 
rium. Auch Michael von Hauswolffs 
Beitrag zur »Documenta X« in Kassel, 
die elektrisch aufgeladenen Kuhzäu- 
ne, standen im Kontext dieses Pro- 
jekts, das jede Menge ernste wie 
auch ironische Fragen zu den Themen 
Nationalismus, Territorium und Iden- 
tität aufwirft. Nach Flown Over By 
An Old King (1988) und Talking TO 
A Dead Queen (1996) ist Pluralis 
Majestatis die dritte CD-Veröffentli- 
chung, die sich mit dem Thema Roya- 
lismus beschäftigt ... schließlich han- 
delt es sich bei dem fortschrittlichen 
Projekt »Elgarland« um ein Köni- 
greich. Die Arbeiten von Elggren sind 
interdisziplinär angelegt, so daß eines 
aus dem anderen hervorgeht und 

das eine oft ohne die Kenntnis des 
gesamten Konzeptes ziemlich kryp- 
tisch wirkt. So auch Pluralis Maje- 
statis, entstanden im Rahmen einer 
Ausstellung, die ein königliches Bett 
aus Stahl präsentierte, das als Klang- 
körper für diese Aufnahme diente. 
Ohne ästhetisches Konzept, ohne Plan 
und Intention, wie Elggren beteuerte, 
Spielte er mit dem Klang dieser 
Stahlskulptur. Herausgekommen ist 
eine 60minütige Aufnahme, die nach 
einer kurzen schabenden Einführung 


in den Stahlsound in ein tiefes Brum- 
men voller Feedbacks übergeht, 

eine Art majestätisches Dröhnen. 
Ähnlich wie bereits bei den Vorgän- 
gerveröffentlichungen ist es nicht 
nötig, Elggrens gesamtes, verschmitz- 
tes, neodadaistisches Projekt zu ken- 
nen, um die Musik zu genießen als 
eine Art hyperreduzierten, aber klang- 
lich satten Minimal-Ambient. 

Auf Elggrens Firework Edition, 
der Homebase für sämtliche Elgar- 
land-Aktivitäten, ist auch /lluminen- 
ce von Mikael Stavöstrand erschie- 
nen, eine Aufnahme, die in keinem 
direkten, zumindest in keinem 
erkennbaren Zusammenhang mit dem 
königlichen Elgar-Projekt steht. Viel- 
mehr gibt es rhythmische Partikel aus 
Knistern und diversen Frequenzen, 
die niemals aufdringlich sind, sondern 
lediglich den Raum behaglich elek- 
trisieren. Musik, die in der typischen 
Tradition (nordische Schule?) extrem 
minimalistischer Elektronik steht, ver- 
gleichbar mit den häufig zitierten und 
kopierten Panasonic. 


[Beide: Firework Edition/Liebermann Ton- 
träger] mb 


ALMAMEGRETTA 
4/4 (CD) 


Der Name der neapolitanischen Dub- 
gruppe ist bereits Programm: Alma- 
megretta ist ein vulgärlateinischer 
Ausdruck für anima migrante, was 
sich mit »umherwandernde Seele« 
übersetzen läßt. Almamegretta reprä- 
sentieren die Idee eines kontinuier- 
lichen Switchens zwischen verschie- 
denen Kulturen. Sie suchen nach 
antirassistisch-kosmopolitischen Be- 
wußtseinsformen, um die einengende 
Begrenzungen durch identitäre 
Zuschreibungen zu überwinden. 

Ihre konkrete Ausformung fanden 
und finden diese Ideen in der Musik 
der Gruppe, in der Rhythmen und 
Melodien aus Reggae, HipHop und 
süditalienischer Folklore zu einer Art 
mediterranem Dub sui generis ver- 
schmelzen. Auf Almamegrettas neu- 
em Album »4/4« sind auch House-, 
Rock und Soulelemente hinzugekom- 


men. Im Gegensatz zu den früheren 
Platten ist der Sound deutlich linearer 
und pop - kompatibler geworden. 
Abgesehen von einer gewissen plät- 
schernden »leggerezza«, bleibt 
jedoch die »tiefergehende« Almame- 
gretta-Substanz erhalten. Gleich im 
Opener Cheap Guru werden gesam- 
plte Sprachfetzen (»Why?«, »Per- 
ch&?«, »Warum?«) mit einem wum- 
mernden Baß und dem knappen Text 
»| have spent most of my life believing 
inthe creed of a cheap guru« ver- 
mischt. Selten so ein überzeugendes 
Statement zu New Age Esoterikern 
und Gurus aller Art gehört. Auch 
fehlt es nicht an interessanten Gast- 
auftritten, wie schon bei Lingo sind 
die Rapper Dre Love und Nick Page 
aus der Fun\DaNMental-Posse dabei. 
Einen Höhepunkt stellt die Mitarbeit 
der sibirischen Sängerin Sainkho 
Namcilak bei Sainkho’s Blues dar. 
Kleine Meisterwerke sind aber auch 
klassische Almamegretta-Stücke wie 
der unermüdlich rollende Reggae 
OreMinutiSecondi oder Brucia 

und Chi, die nicht zuletzt durch den 
Muezzinischen Gesangstil und die 
Lyrics von Sänger Raiss getragen 
werden. Die Texte sind diesmal eher 
auf der Ebene der zwischenmensch- 
lichen Beziehungen angesiedelt. Dazu 
hat die Band auch einen Buchtip 
parat, sie empfiehlt die Lektüre von 
Nick Hornbys »High Fidelity«, nach 
dem auch der Track »Alta Fedeltä« 
benannt ist. 

[BMG] ee 


LOREN MAZZACANE 
CONNORS & JIM O’ROURKE 


In Bern (CD) 


Wenn es für die Country-Musik, wie 
es viele Fans seinerzeit sagten (ich 
gebe das wieder, ohne diesen Hype 
völlig verstanden zu haben) wichtig 
gewesen ist, daß sie in den Acht- 
zigern durch Musiker wie Gun Glub 
und Camper Van Beethoven in neue 
Richtungen hin gedacht wurde, dann 
gilt das nicht minder für diese Auf- 
nahme (und: in diesem Fall kann ich 


ein solches Argument sogar nachvoll- 
ziehen). »If John Cage had ever com- 
posed any country music«, heißt es 

in den Liner Notes von Thierry Jousse, 
»it would certainly have sounded like 
this ...«. Dieser Satz klingt hübsch, ist 
allerdings völlig falsch. Die Gitarren- 
Duos von MazzaCane Connors und 
Jim O’Rourke sind nicht komponiert, 
sondern improvisiert. John Cage hin- 
gegen hat der aus dem Jazzkontext 
heraus entstandenen Improvisation 
nie besonders viel abgewinnen kön- 
nen. Der Satz stimmt höchstens inso- 
fern, als daß der Live-Mitschnitt /n 
Bern Country als rein instrumentale, 
auf zwei Gitarren reduzierte Angele- 
genheit erstmals (Chadbournes ambi- 
tionierte und oft allzu verschachtelte 
Arbeiten nicht mitgerechnet) in den 
Bereich der Kunstmusik zu übersetzen 
versteht, in den Bereich reiner Kon- 
templation — dann aber, wenn schon 
Vergleiche, von der Grundstimmung 
eher auf Morton Feldman, nicht auf 
Cage hin zugeschnitten. 

Überhaupt führt es irre, hier die 
Neue Musik heranziehen zu wollen. 
In Bern, dieser nun bislang einzige 
Tonträger, der die atemberaubend 
schöne, versunkene, in keinem Studio 
reproduzierbare 97er-Improv-Tour 
von O’Rourke und MazzaCane Con- 
nors endlich dokumentiert, ist viel- 
mehr deshalb so außergewöhnlich, 
weil er mit bescheidensten Mitteln 
zwei ganz andere Genres gleichzeitig 
zu retten verstand — Country/US-Folk 
auf der einen Seite, die Improvisation 
(andere würden dazu Free Jazz sagen, 
was es aber längst schon nicht mehr 
trifft) auf der anderen Seite. Und das 
liegt daran, daß der virtuose Gestus, 
den es im Country zum Teil ja auch 
gibt, nicht einfach auf schnelle, eben- 
so virtuose Improvisation übertragen 
wurde, sondern daß im Gegenteil 
beide Genres sich hier auf der Basis 
von größtmöglicher Einfachheit und 
Langsamkeit getroffen haben und 
schließlich - stimmungsmäßig — durch 
das Nadelör von Morton Feldman 
gegangen sind. Während O’Rourke 
akustisch das Gerüst abgibt, das noch 
am ehesten Folk/Bluegrass-Themen 


erkennen läßt (ganz schwer von sei- 
nem großen Lehrer John Fahey ge- 
prägt), übernimmt der ältere Kollege 
MazzaCane Connors die Details, die 
Soli sozusagen, reduziert auf wenige, 
von einer alten Fender gesetzten 
Tupfer. O’Rourke übernimmt die Auf- 
gabe der Begleitband, Connors dage- 
gen begnügt sich, im Abstand von 
halbminütigen Schritten, Akkorde 
zu greifen oder eben keine Akkorde, 
sondern bewußt daneben. Obwohl 
da ein Meister und sein nicht minder 
meisterhafter Schüler am Werk sind, 
ist das von aller Virtuosität weit ent- 
fernt. Das angenehm abgeschlafft 
Kaputte, die Verweigerung gegenüber 
der für improvisierte Musik oft typisch 
überambitionierten Instrumenten- 
Traktiererei (erwähntes Beispiel: 
Eugene Chadbourne), macht /n Bern 
zu einem einzigartigen Zeugnis von 
»Weniger ist mehr«: Die Pausen 
(allerdings hier wirklich nicht im kon- 
zeptuell strengen, Cageschen Sinne) 
gehören unweigerlich zur Musik. 
Country und Blues werden so neu 
definiert, als eine nicht mehr patrio- 
tisch dumpfe Landstraßen- und 
Kneipen-Promille-Musik, sondern als 
eine Traurigkeit, bei der Wehklage 
über langes Nachhallen der Töne in 
eine Art versöhnliche, immer aber 
gebrochene Harmonie aufgelöst wird, 
die das Ende von You Can Stay If 
You Want, But I'm Going Home, 
der letzten und besten Nummer, zu 
einem großartig abebbenden Finale 
in der Tradition von Gustav Maler 
werden läßt. 

Romantik? Das ja, aber neu defi- 
niert im Sinne einer romantischen 
Kunst des Fragments und der selbst- 
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| Tonträger 


reflexiven Zurücknahme - also nicht 
Wagner-, sondern Mahler-Romantik. 
Auch John Zorn ist ja seit geraumer 
Zeit fast nur noch mit Mahler-Inter- 
pretation beschäftigt. Beim Duo 
MazzaCane Connor und O’Rourke 
kommt allerdings sehr viel mehr dazu. 
Sie schaffen es, Stimmungen wie bei 
Mahler zu erzeugen, ohne ihn als 
Klassiker adaptieren und erneuern zu 
wollen, sondern einfach nur dadurch, 
daß sie Country spielen, als könne 
ausgerechnet über diese Musik das 
ganze Leid der Menschheit mitsamt 
allen Sehnsüchten, die Menschen 

in sich tragen in angemessener Form 
ausgedrückt werden. Jeder Ton (aus 
der MazzaCane-Ecke) ein Wehklagen 
und jede Pause ein Hoffen. Jim 
O’Rourke daneben: der erste nicht 
peinliche Pausenclown. Und all das, 
zum Glück, ganz weit weg vom mo- 
mentanen, modischen Country-Hype 
um Fink und Co. 


[Hat Noir/Helikon Harmonia Mundi] mb 


MIKRO:MEGA 
Photosphere (CD) 


OIL 10 
Blocks (CD) 


ROGER ROTOR 
Orion Nebula (CD) 


DENIS FRAJERMAN 
Les Suites Volodine (CD) 


ARANOS 


Every Bright Body Gleams 
Green (CD) 


Neues aus dem Noise-Museum, 
dreimal Elektro, zweimal Undefiniero. 
Im ersten Trio einmal — Mikro:Mega —- 
ambientig-schön-beklommen (mit 

ca. fünf Kreuzchen-Tracks, bei unse- 
rem Muzak-Scanner: 2, 3, 4, 7 und 
11), einmal — Oil 10 — mächtig-kra- 
chend und verbissen, wie das Gerippe 
von Autechre (der Rechner mißt 

bei Track 7 den höchsten Fetz-Pegel), 
und einmal — Roger Rotor (cool 
beknackter Name) — wie ein spätes, 
auf CD-Länge gedehntes Daf-Album, 
wo der Gesang vergessen wurde 
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(am wenigsten vermißt auf Track 8). 
Frajerman und Aranos agieren unter- 
des im metastilistischen Niemands- 
land, mit Pausen, Samples, Cuts, 
mal handgespielt, mal elektronisch, 
manchmal laut, manchmal minuten- 
lang ganz still (so vor und nach 
Aranos’ 22-Minuten-Schluß-Drone). 
Beides eher amorph. Vielleicht noch 
etwas hippen Überbau dazu, dann 
könnt es gehen. 


[Noise Museum] ju 


ANGUS MACLISE 
Same (LP) 


The Invasion of the Thun- 
derbolt Pagoda (CD) 


GERARD MALANGA 
Up from the Archives (CD) 


WILLIAM S. BURROUGHS 


The Best of William 
Burroughs. From Giorno 
Poetry Systems (4CD) 


Viermal Archiv-Kult aus New York, 
zunächst ganz aus der Velvet-Ecke: 
zweimal vom ersten VU-Drummer, 
dem 1979 verstorbenen Musiker- 
Poeten Angus Maclise und einmal 
vom Exploding-Plastic-Inevitable-Per- 
former und Poeten Gerard Malanga. 
Was alle Veröffentlichungen gemein- 
sam haben, ist die enorme Obskurität 
des gebotenen Materials. 

Während die MacLise-Veröffent- 
lichungen eher darauf abzielen, des- 
sen verrauschten, La-Monte-Young& 
Tony-Conrad-verwandten, jedoch 
statt Violinen lieber Cembalo- bzw. 
Psych-Flirr-Sounds zugrundelegenden 
(Soundtrack-)Drone-Experimente aus 


. THE 
INVASION 

OF 
THUONDERBOLT 
PAGODA 


den Mittsechzigern (auf der LP) 
bzw. berückende Hippie-Drone-Bon- 
go-Sessions — vor allem das himmels- 
stürmerische Titelstück- aus den 
Jahren 68-72 (auf der CD) zu doku- 
mentieren, bietet die Malanga-CD 
ein krauses Sammelsurium aus Eige- 
nem und Fremdem, Historischem 
und Aktuellem sowie Zentralem und 
Anekdotischem, ein Kult-Pack, das 
von Kerouac-Ginsberg-Gemurmel auf 
Andy Warhols Couch über eigene, 
teils von jüngeren Musikern kongenial 
unterstützte Lesungen (sehr stark 
vor allem Leaving New York mit 
48 Cameras und The Young Mod 
mit Erwan Szabo), eine MacLise- 
Hörprobe und Haikus von Charles 
Henry Ford bis zu einem von Thurston 
Moore im letzten Jahr nach allen 
Regeln der Kunst aufgeschichteten 
Gitarren-Drone-Wall reicht. Als 
Überraschungskracher stürzt einem 
zudem - bereits als zweiter Track — 
eine probekellerdumpfe, unbetitelte 
Auf-Dem-Boden-Wälz-Rock-Studie 
von Iggy Pop (von wann? mit wem?) 
entgegen, so brachial und abge- 
wichst wie sonst nur weniges, was 
je von ihm zu hören war, selbst in 
metallischsten, k.o.-sten Stooges- 
Zeiten. 

Daß das Ganze — abgesehen 
von der Figur Malangas, mit der alle 
Beiträge irgendwie zusammenhän- 
gen - keinerlei roten Faden aufweist, 
stört da kaum — zumal wenn man 
beherzigt, was der ewig altersweise 
William Burroughs seinem Eleven, 
Malanga, schon 1974 in seinem 
New Yorker Appartment anvertraut 
hat (vgl. den vorletzten Track; 
hier zit. nach dem Booklet), nämlich: 


»Malanga: In an article [...] you 
were quoted as saying »all past is 
fiction«. [...] 

Burroughs: Sure. [...] This conver- 
sation is being recorded. Now sup- 
pose ten years from now you tamper 
with the recordings and change them 
around after | was dead. Who could 
say that wasn't the actual recordings? 
The past is something that can be 
changed, altered at your discretion. 
1 

(Burroughs points to the two 
Sony recorders facing each other that 
are taping this interview.) The only 
evidence that this conversation ever 
took place here is the recordings, 
and if those recordings were altered 
at your discretion, then that would 
be the only record. 

The past only exists in some record 
of it, right? 

There are no facts.« 

Vielleicht hat Burroughs damals 
ja genau das Gegenteil erzählt, und 
Malanga hat es nur später so mani- 
puliert, damit der Meister recht 
behält. Doch sähe das eher Burroughs 
selber ähnlich, ist dieser doch nicht 
nur als Counter-Culture-Heiliger & 
Hardcore-Wisdom-Nuschler, sondern 
auch als früher Tape-Manipulator 
(»Nothing here but the Recordings«) 
legendär. Wer’s in extenso wissen 
und genießen, nicht aber vier Mo- 
natsmieten für Obskur-Originale aus 
dem Fenster werfen will, besorgt sich 
die Best of William Burroughs- 
ACD-Box, die sein Freund, Kollege 
und Editor John Giorno aus der 
(selbst schon legendären) JG-Poetry- 
Systems-Plattenserie und einigen ver- 
streuten Zeugnissen (insbesondere 


der gesamten Nothing here ...-Cut- 
Up-LP, die seinerzeit auf Industrial 
Records erschien) mit Liebe kompi- 
liert und kommentiert hat. Nebenbei 
erfährt man dabei auch, was Burroug- 
hs auf die letzte Reise mitgegeben 
wurde — unter anderem seine Lieb- 
lingsflinte und ein bißchen Heroin. 
Für den Versuch einer angemes- 
senen Würdigung oder Kritik fehlt es 
hier angesichts eines repräsentativen, 
alle wichtigen Schaffenperioden 
und Genres berücksichtigenden Quer- 
schnitts durch ein monumentales 
Lebenswerk, sowohl an Raum wie 
auch an Atem; und so bleibt — neben 
der Aufforderung, diesen Grundkurs, 
auch und gerade als (er)klärende 
Ergänzung zur Lektüre, nicht zu über- 


springen — nur der altkluge Ratschlag, 


Burroughs’ moralistisch-abseitige 
Genrebilder, Theorien, Obszönitäten, 
Gags, Pamphlete und Visionen nie- 
mals ernster, aber auch nie weniger 
ernst zu nehmen als er selbst. 


[Counterculture Chronicles/Sub Rosa/ 
Mercury] ju 


DAKOTA SUITE 
Navigator’s Yard (CD) 


Manchmal gibt es irritierende Wen- 
dungen im Leben. Ein Freund hört 
von einem auf den anderen Tag auf, 
Drogen zu nehmen. Das Fußball-TV 
in Deutschland akkumuliert und wird 
somit langweilig. Der gewohnte Weg 
zur Arbeit wird von einer Fußgänger- 
ampel unterbrochen. Eine nicht ganz 
so deutliche und auch weitaus posi- 
tivere Veränderung zeigt sich seit 
geraumer Zeit beim Beverunger Label 
Glitterhouse, die eigentlich früher 
eher für Grunge und zuletzt für Neo 
Country, Abhängerock und ähnliches 
standen. Seit einigen Monaten aber 
schleichen sich neue Formate ein. 

5o zum Beispiel Dakota Suite, drei 
Herren aus England, die auch schon- 
mal ihr Studio für Spacemen 3 zur 
Verfügung stellten und zunächst 
zwei Platten für den ganz langsamen 
Postrocky aufnahmen. Auf diesen 
Tonträgern fanden sich als sympa- 
thische Füllsel kleine Klangschnipsel 


zwischen den eigentlichen Songs. 
Nun haben Dakota Suite es gewagt, 
auf Navigator’s Yard 17 rein instru- 
mentale Kurz-Epen zu veröffentlichen. 
Diese bewegen sich zumeist auf 
einer vom Piano bestimmten Basis, 
um die sich allerlei akustische Instru- 
mente scharen. Allerdings bleibt 
Navigator’s Yard unbombastisch 
reduziert, und auch wenn einige Son- 
gtitel auf endloses Selbstmitleid deu- 
ten (Wave Of Sorrow, Elegy For A 
Funeral, But A Poor Reflection Il), 
so wirken die Stücke eher unpathe- 
tisch kathartisch. Den Jungs scheint 
eine Menge zugestoßen zu sein. 
Nimm das hübschtriste Cover: Ver- 
mooste Pfähle ragen dunkel aus dem 
weiten Meer. Doch halt, schwülstige 
Landschaftsbeschreibungen wirken 
bekanntlich schnell kitschig. Also 
lieber in die zweite Musikjournalisten- 
trickkiste greifen, die Vergleiche: 
Dakota Suite schaffen eine fast am- 
biente Kulisse, die oft an ruhige Talk 
Talk, David Sylvian, Michael Nyman 
oder Nick Drake ohne Gesang erin- 
nern. Navigator’s Yard ist tieftrau- 
rige Filmmusik, die glücklich macht. 
Der Winter kommt eben doch. Da 
sollte diese Platte im Nachtschränk- 
chen liegen. Basta. 

[Glitterhouse/TIS] cj 


GIANT SAND 
Chore Of Enchantment (CD) 


Nach vielen Aufs und Abs, nun zum 
Trio geworden (Howie Gelb, versteht 
sich, zusammen mit John Convertino 
am Schlagzeug und Joe Burns am 
Baß), aber nicht auf zahlreiche Gast- 
musiker, also auf Cello, Sitar, Mel- 
lotron, Banjo und Pedal Steel ver- 
zichtend, klingen Giant Sand in dem 
Jahrzehnt, in dem wohl niemand 
mehr auf sie gewartet hat, entspann- 
ter denn je. Wer nichts mehr zu 
verlieren hat, schwingt sich manch- 
mal gerade deshalb noch einmal 

zu Höchstform auf. Trotz zahlreicher 
Musiker und also Instrumente, ist 
Chore Of Enchantment großartig 
reduziert, setzt Instrumente wie 


Tonträger 


Tupfer ein, während Gelb mit seinem 
Gesang und seiner Gitarre zu stoi- 
scher Ruhe gefunden hat. Noch im- 
mer prägt — wie sollte es auch anders 
sein? — entspannter Folk mit Country- 
Einschüben und lässiger »Wir haben 
viel Zeit«-Geste die Grundstimmung 
von Giant Sand, die umso schöner 
wird, je mehr sie nach einem fast 
zahnlosen Alterswerk klingt. Wenn es 
eine Form des würdevollen Scheiterns 
gibt, dann ist sie hier glanzvoll er- 
reicht worden, wo eben nicht (wie 
im Fall manch anderer, sich nur noch 
zu Tode reproduzierender Singer / 
Songwriter — etwa Nikki Sudden und 
Hugo Race) Weinerlichkeit, sondern 
nach vorne gerichteter Trotz für eine 
Stimmung sorgt, die klingt, als wären 
Berlin von Lou Reed und Harvest 
von Neil Young zur selben Zeit im 
selben Studio entstanden. Insofern 
also hat Chore Of Enchantment 
eigentlich gar nichts mit Scheitern 
zu tun, sondern ist einfach nur eine 
große Songwriter-Folkrock-Platte zu 
einer Zeit, die diese Musik aus ver- 
schiedenen Zeitgeist-Gründen nicht 
mehr angemessen zu würdigen weiß. 
»Anyway is the only way to 90«, 
singt, nein nuschelt Howie Gelb auf 
Punishing Gun, was sicher nicht auf 
Giant Sand zutrifft, die längst wissen, 
welchen Weg sie gehen müssen, egal, 
welche Stunde draußen geschlagen 
hat. Daß dies auf dem recht angesag- 
ten Thrill Jockey-Label erschienen 
ist, mag Giant Sand vielleicht helfen, 
für etwas gewürdigt zu werden, was 
seiner Zeit zwar niemals voraus sein 
wollte, deshalb aber auch nie unzeit- 
gemäß hat werden können. 
(Thrill Jockey ] mb 
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ATTILO MINEO 

Man in Space with Sounds 
(LP) 

In den frühen 50ern komponiert, 
wurde diese Musik 1962 im Zusam- 
menhang mit der Weltausstellung in 
Seattle auf Platte gepreßt, um viele 
Jahre später nach völliger Vergessen- 
heit als Incredibly Strange Record 
verkultet und (jetzt - wie einzig ange- 
bracht — auch als LP) wiederver- 
öffentlicht zu werden. Obwohl weni- 
ger visionäre Zukunftsmusik als eher 
sympathisch angefreaktes B-Movie- 
Score bzw. neandertal-elektronisch 
überzuck(er)tes Holst-Update, bringt 
Man in Space doch damals populäre 
Future-Images gut auf den Punkt, 

die — so naiv und (teils zum Glück) 
vorbei sie immer (gewesen) sein 
mögen — doch weiter sahen als etwa 
Stoibers aktueller Junkie-Blick auf die 
unverzügliche Internetverkabelung 
aller toitschn Schüla. 

[Wah Wah-Records] ju 


SKULI SVERRISSON 
& ANTHONY BURR 
Desist (CD) 


REPEAT 

Temporaray Contemporary 
(CD) 

Burr und Sverrisson blicken auf eine 
respektable Vergangenheit zurück; 
Klarinettist Anthony Burr spielte 
bereits beim Xenakis Ensemble, als 
Improvisateur zusammen mit John 
Zorn, Evan Parker und Jim O’Rourke, 
der isländische Komponist Sverrisson 
spielte mit Leo Smith, Derek Bailey 
und Peter Brötzmann und arbeitet 
momentan mit Laurie Anderson zu- 
sammen. Aber was sind schon Namen, 
wenn am Ende so etwas Uninspirier- 
tes wie Desist vorliegt? Die elektro- 
nischen Miniaturen sind mehr als 
nur ärmlich. Feedbacks und hohe Fre- 
quenzen entwickeln da weder Dyna- 
mik noch Spannung, sondern suppen 
dermaßen belanglos ins Leere, daß 
man die Stereoanlage auch gleich 
hätte auslassen können. 


Auch Repeat kommen mit sehr 
wenig aus, sie untertreiben es aller- 
dings nicht. Das Duo Toshimaru 
Nakmamura (Electronics) und Jason 
Kahn (Drums, Sampling) bietet, 
dem Projektnamen entsprechend, 
ein Gerüst ständiger Wiederholungen 
voller Reminiszensen an nichteuro- 
päische Musik, wie sie schon Zoviet 
France (vor allem auf Shouting 
At The Ground) gut getan hatten. 
Hier arbeitet das Wenige vorwiegend 
mit hochfrequentigem Flirren und 
ausdauerndem, aber nie dominantem 
Trommeln. Monotone Nummern, 
die jedoch sehr landschaftlich, nicht 
technoid klingen. 


[Sverrisson & Burr: Staalplaat, Triton/Haus- 
musik; Repeat: For 4 Ears/Steinechtweg 16/ 
CH-4452 Itingen ] mb 


THE SCRATCH ORCHESTRA 
London 1969 (10”) 


GRUPPO DI IMPROVISA- 
ZIONE NUOVA CONSONANZA 


Musica su schemi (LP) 


MUSICA ELETTRONICA 

VIVA 

The Original ... rec. 1968 (CD) 
Rome, rec. Spring 68 (CD) 


Du stehst vor einer Jukebox in 
St. Pölten. Zur Auswahl sind vier 
Scheiben: 

A) das Scratch Orchestra mit 
historisch bedeutsamem Amorph- 
Improv-Gedudel unter früher (wenn 
auch im Vergleich zu Cage wieder 
nicht sooo früher) Verwendung vor- 
gefundener Klangmaterialien, 

B) Il Gruppo di Improvisazione 
Nuova Consonanza mit historisch 
bedeutsamem Amorph-Improv- 
Gedudel auf der Nova Musicha- 
Kult-Serie (legendär für Sternstunden 
von Ashley, Lucier und Jagodic) des 
italienischen Kult-Labels Cramps 
(von dem letzthin schon zwei Cage- 
LPs — eine gute, wo andere spielen 
(s/t; nm. no.1), und eine ehernajaige, 
wo er selbst spielt (Cheap Imita- 
tion; nm. no. 17) — wiederveröffent- 
licht wurden; nicht zu reden von 
allerhand Soloprojekt- und Gruppen- 


scheiben der Label-Hauskapelle Area) 
in guter Aufnahmequalität unter 
Beteiligung großer Namen (Evange- 
list —- Morricone) nebst hier schon 
unvergeßlich zickigen Posaunenaus- 
brüchen aus den Tiefen Giancarlo 
Schiaffinis, 

C) MEV mit historisch bedeut- 
samem Amorph-Improv-Gedudel, 
kongenial nervtötend abgekürzten 
Liner-Notes und einer ausgetickten 
Synthi-Studie von Allan Bryant zum 
Dranfestklammern am Schluß, sowie 
schließlich: 

D) MEV mit historisch bedeutsa- 
mem Amorph-Improv-Gedudel, 
kongenial nervtötend abgekürzten 
Liner-Notes und ohne ausgetickte 
Synthi-Studie von Allan Bryant zum 
Dranfestklammern am Schluß. 

Was drückst du? 

Keine Frage. 

Alle vier. 

[Die Stadt/Get Back (Cramps)/IRML] ju 


(THE USER) 


symphony #1 for dot matrix 
printers (3” CD) 


LAMINAR 
Ante-chamer (CD) 


Das Geräusch der Maschinen wird 
übermächtig. Computergesteuert 

und elektronisch verstärkt, gestaltet 
(the user) aus Nadeldruckern — deren 
Geräusch damals, als der Nadel- 
drucker noch Standard war, eigentlich 
niemand gemocht hat — ein Hämmern 
und Hacken, das von der Idee und 
dem Konzept her erst einmal halbgare 
Anerkennung wie »bizarr« und »ori- 
ginell« hervorruft, das aber vom 


musikalischen Ergebnis her unglaub- 
lich gut ist, wenn auch sicher das 
kleine Format der 3”CD genau richtig 
gewählt ist: Hier werden die ver- 
schiedensten Sounds und deren 
Schichtungen im Rahmen dessen, 
was Nadeldrucker an Klangspektrum 
hergeben, komprimiert, siebzig Mi- 
nuten dagegen wären wahrscheinlich 
zu viel geworden. Ich frage mich, 
warum mir hier ständig Begriffe wie 
»Mikrofaschismen« und »Wunsch- 
maschinen« in den Sinn kommen. 

Es ist sehr wahrscheinlich, daß diese 
Symphonie Deleuze und Guattari 
gefallen hätte, ist sie doch eine Paro- 
die auf die klassische symphonische 
Struktur, die von den beiden Philo- 
sophen bekanntlich als hierarchisch 
abgelehnt wurde. Aber nicht das ist 
es. Die Begriffe kommen mir in den 
Sinn, weil die Druckergeräusche 
soldatisch klingen, nach dem Geras- 
sel und Gestampfe von Militärstie- 
feln, jenseits aller Moll-Akkorde, 
zugleich aber auch in ihrem staksigen 
Ton unglaublich lächerlich. Über 

eine solche Assoziation bekommt die 
Nadeldrucker-Symphonie ihre ironi- 
sche Variante, die sie sicher auch 
haben möchte: Es ist kein Hymnus 
auf das Maschinenhafte im Sinne 
des technischen Fortschritts — sonst 
hätte (the user) sicher nicht diese 
antiquierten Geräte gewählt —, 
sondern es ist ein Tribut an all das 
Kratzbürstige und Fehlerhafte in 

den Maschinen, an das ihnen einge- 
schriebene Veraltetsein, das zum 
Zeitpunkt ihres Entstehens allerdings 
noch niemand ahnen kann oder will. 
Als veraltete kratzige Maschinen, 
deren ehemaliger Funktionswert 
kaum mehr erkennbar ist, werden sie 
zu »Wunschmaschinen«, intentions- 
los, ökonomisch unbrauchbar, also 
geradezu ein wunderbarer Spielball 
für die Kunst. 

Schwieriger zugänglich sind die 
Arbeiten von Laminar. Ausgehend 
von der Frage, wie es wäre, wenn wir 
ein so gutes Gehör hätten, daß wir 
auch wahrnehmen würden, wie Staub 
auf den Boden fällt, arbeitet Ante- 
chamber an einer Art mikroskopi- 


scher Klangkunst, an der akustischen 
Umsetzung kleinster Partikelchen, 

an einem hypersensiblen Verstärker- 
und Verzerrersystem, über dessen 
genauen technischen Aufbau uns 
sowohl das Booklet wie auch das 
CD-Info nicht aufklären. Das Ergebnis 
ist so hektisch, lärmig und nerven- 
zerreibend wie die extremsten Auf- 
nahmen von Merzbow. Weil es sich 
aber bei Laminar wohl technisch 
nicht einfach nur um hintereinander 
geschaltete Verzerrer handelt, klingen 
die Sound-Attacken vielseitiger als 
der Merzbow-Lärm. Das Knistern, 
Rauschen und Turbinen-Summen, das 
sich da abwechselt, ist allerdings weit 
davon entfernt, Struktur oder gar 
kompositorische Elemente erkennen 
zu lassen. Wahrscheinlich reagierte 
der Zufall. Einen Eindruck davon, wie 
angenehm es ist, vom mikroskopisch 
genauen Gehör weit entfernt zu sein, 
gibt Ante-chamber allemal. Lärm- 
Attacke des Jahres und damit sicher, 
als Soundtrack zum kommenden 
Kevin Kostner-Film eingesetzt, der 
Grammy-Anwärter des Jahres. 


[(The User): Staalplaat/Laminate: Soleilmoon 
Rec. ] mb 


SUN RA & HIS INTER- 
GALACTIC RESEARCH 
ARKESTRA 


Black Myth/Out In Space 
(2CD) 


Plattenregal, Plattenregal an der 
Wand, welche ist die abgefahrenste 
Sun Ra-Platte im ganzen Weltraum- 
land? Na gut, die '70-live-in-Donau- 
eschingen-Platte (»It's after the 
End of the World« auf MPS) war 


—r 


Tonträger 


& Hin Intersalartian Resnarch Irkestra 


Black yi 7 Qut In Space er 


mare 
E 3 


immer vorn dabei, aber so wie sie 
jetzt als gut edierter, streitbar kom- 
mentierter, gemäß der (trübseligen) 
Überlieferungslage komplettierter 
und vor allem massiv um Aufnahmen 
vom Berliner Jazz Festival des glei- 
chen Jahres erweiterter Komet auf 
unsere Ohren prallt, könnte sie das 
Rennen wirklich machen: Out in 
Space - das ist hier buchstäblich 
und Wort für Wort zu nehmen, das 
ist die — vormals unterschlagene - 
Berliner 33-Minuten-Heavy-Packung, 
wo spätestens beim Synthi-Solo ab 
Minute 13 und allerspätestens beim 
gemeinsamen Tumult ab Minute 18 
das ganze Universum derart kom- 
promißlos und mit so glitzernden 
Wagenhebern seitlich aufgebockt und 
umgekippt wird, daß Erscheinungen 
wie George Bush Jr. oder die, die auf 
ntv stündlich die Börsenkurse kom- 
mentieren, chemisch eigentlich nicht 
mehr möglich gewesen wären, hätte 
Tschernobyl nicht noch hineingefunkt. 
Alles, was gut kommt, bringt Sun 
Ra mit seinem Intergalactic Research 
Arkestra im infiniten Übermaß, die 
Krätze-Orgel, Bläser-Hupen, Synthi- 
Flirrer, all das hoffnungsreiche Sich- 
hinwegsetzen über die Schwerkraft 
der Verhältnisse, den lässig-spirituel- 
len Drahtseilakt aus Disziplin und 
Wahnsinn - 

»Ja, aber das wissen wir doch 
alle« — piepsen die zu fein gegosse- 
nen Zinnsoldaten/ auf der Sonde/ 
in der Bach, Van Gogh und »Out in 
Space«/ als anthropozentrischer 
Erdengruß/ sinnlos/ durchs Weltall 
kreisen. 

[MPS/Motor Music] ju 


testcard #8 


SPORE 
bobble (CD) 


ANTON AEKI 
ningun k (CD) 


DET WIEHL 
I-den/Basic Two (CD) 


JONATHAN COLECLOUGH 
Windlass (CD) 


RETRO-A.K.A. 
Synaesthesia (CD) 


Die bei Staalplaat herausgegebene 
Reihe des Korm Plastics Introduc- 
tionary Paperback-Labels, inzwi- 
schen bereits bei der siebzehnten 
Nummer angekommen, zeugt von 
ökonomischem Wahnsinn: In einheit- 
lichem Design werden hier vorwie- 
gend unbekannte Musiker aus dem 
Bereich Klangkunst (i.w.S.) vorge- 


stellt. Booklet und CD jeder Veröffent- 


lichung sind mit Motiven aus alten 
Kochbüchern bedruckt. Die Farben 
der 60er Jahre-Motive wurden gleich 
mitübernommen. Hinter Corned Beef 
und Nudelsalat befindet sich musi- 
kalische Kost, die oft ebenso schwer 
verdaulich ist wie die kalorienreiche 
Küche von einst. 

Spore liefern auf KIP 013 die wohl 
publikumsfreundlichste Kost dank 
ihrer humorvollen Herangehensweise 
an Samples und durch Samples er- 
zeugte Kontraste. Soundscapes wer- 
den von cartoonhaft eingesetzten 
asiatischen Song-Fetzen durchbro- 
chen, ständige Breaks in harscher 
Cut-Up-Manier sorgen dafür, daß 
Spore stellenweise nach Stummfilm- 
Untermalung klingen. Das Spektrum 
an Sounds und Stimmungen ist sehr 
breit und die Herangehensweise 
angenehm unorthodox. 

KIP 014: Eine Dame und ein Herr 
stoßen mit zwei Gläsern an, die 
eine grellrote Flüssigkeit enthalten. 
Willkommen zur Gartenparty mit der 
Tanzkapelle Mark Tegenfoss und 


Andre Bach, die bereits seit 1973 mit- 


einander musizieren. Wie, Det Wiehl 
klingt Ihnen für einen Cocktailabend 
zu klaustrophob? Mag sein. Die 

Herren haben ihre Rhythmusgruppe 


vergessen und spielen lediglich mit 
harschen Samples und dröhnenden 
Gitarrenfeedbacks auf. Mittendrin 
wird weibliches Stöhnen zu dunkel 
flirrenden Synthie-Sounds gesampelt 
... ab da wird es allzu platt. Trotz 
aufwendig garniertem Buffet auf 
dem Cover die dürftigste Veröffent- 
lichung im neuen Korm Plastics- 
Programm. 

Wesentlich angenehmer klingt 
KIP 015: Anton Aeki liefert konzen- 
trierte Kost aus Radiowellen und 
konkretem Klangmaterial, das sehr 
verhalten in die flächig angeordneten 
Soundscapes eingewoben wird. Kurze 
Noise-Verdichtungen strukturieren 


die ambientartig angelegte Improvisa- 


tion, die stellenweise so klingt, als 
hätten sich die Geräusche, die durchs 
Fenster in die Wohnung dringen, 
darauf geeinigt, wie Musik zu funk- 
tionieren. 

Ein Höhepunkt an in sich geschlos- 
sener Drone-Kunst: Jonathan Cole- 
cloughs Veröffentlichung (KIP 016), 
die an einige der besten Momente 
von Zoviet France heranreicht. Eine 
einzige Nummer präsentiert ruhige 
Drones, die vorwiegend aus einer 
tiefen und einer hoch flirrenden Linie 
bestehen. Diese vierzig Minuten 
schlichte Musik sind sicher technisch 
keine Meisterleistung, aber als Am- 
bient ohne Kitschfaktor empfehlens- 
werter als zum Beispiel der etwas 
geschmäcklerisch gewordene Robert 
Rich. Coleclough, der bereits in Pro- 
jekten mit Colin Potter und Organum 
arbeitete, hat sicher die unbeweg- 
teste und zugleich harmonischste 
KIP-Veröffentlichung vorgelegt. Sozu- 
sagen Verdauungsmusik. 


Vielschichtiger und kontrastreicher: 
KIP 017 von Retro A.K.A., einem 
Musiker aus Island, der von Ambient- 
Loops zu knarzenden Frequenzen, von 
Cut-Up-Collagen zu lange anhalten- 
den Feedbacks wechselt. Das alles 
wirkt sehr spontan improvisiert, nie- 
mals überladen oder auf platte Effek- 
te reduziert. Dennoch eine Drone- 
Sample-Veröffentlichung, die dem 
Genre nichts Neues hinzufügt, aller- 
dings auch nicht hinter den gesetzten 
Standart zurück fällt. 


[Korm Plastica Introducionary Paperback/ 
Triton, Hausmusik ] mb 


METHOD MAN/REDMAN 
The Blackout (LP/CD) 


OL’DIRTY BASTARD 
Nigga Please (LP/CD) 


GENIUS /GZA 


Beneath the Surface 
(LP/CD) 


INSPECTAH DECK 


Uncontrolled Substance 
(LP/CD) 


U-GOD 


Golden Arms Redemption 
(LP/CD) 


RAEKWON 
Immobiliarity (LP/CD) 


Während RZA den New Yorker-Inde- 
pendent-Papst Jim Jarmusch in seiner 
Gangster-Elegie Ghost Dog- The 
Way of the Samurai mit komple- 
xen, instrumentalen Breakbeat-Arran- 
gements unterstützt, prügelt sich der 
restliche Wu Tang Clan in seinem 
eigenen Videospiel durch die virtuel- 
len Kammern der Playstation. Diffe- 
renzierter dürfte die Repräsentation 
eines Hip Hop-Acts bisher noch nicht 
ausgefallen sein. Das Shaolin-Industry 
Hijacking-Unternehmen erinnert in 
seiner Vorgehensweise mittlerweile 
fast an das Studio-Starsystem des 
Classical Hollywoods. Method Man 
und Redman bedienen als Hip Hop- 
Cheech and Chongs mit The Black- 
out die Spaßfraktion mit fetten Beats 
und breiten Reimkonstruktionen. 


Genius und Raekwon knüpfen auf 
ihren neuen Solo-Alben stilvoll an die 
Konzepte ihrer Vorgänger an. Raekw- 
on baut den melancholischen Wu- 
Gambinos-Style weiter aus und der 
GZA gibt sich zu düsteren Klangcolla- 
gen gewohnt reflexiv-nachdenklich. 
Parallel zur Verfeinerung bewährter 
Wu Tang-Kammern setzen Inspectah 
Deck und U-God, die erstaunlicher- 
weise zuvor noch nicht ihre eigenen 
Alben bekamen, mit ihren Solo- 
Debuts eigene Akzente. Deck, der in 
den letzten Jahren mit prägnanten 
Gastspielen bei Gang Starr und 

Pete Rock glänzte, demonstriert auf 
Uncontrolled Substance, daß er 
über den sichersten und stringente- 
sten Flow des Clans verfügt, während 
U-God auf Golden Arms Redemp- 
tion zu schweren Beats und Gewit- 
ter-Sounds in der Film Noir-Variante 
des Wu Tang über Pleasure or Pain 
sinniert. 

Seinen eigenen Status außerhalb 
der etablierten Wu-Standards re- 
klamiert Ol’Dirty Bastard mit seinem 
zweiten Solo-Album, das seinen 
Drunken Master-Stil nicht nur sicher 
fortführt, sondern zugleich ein neues 
Level der sophisticated Weirdness 
erreicht. Wo der Vorgänger Return 
to the 36 Chambers (1995) mit 
ausufernden Improvisationen aufwar- 
tete, verfolgt Nigga Please genau 
die umgekehrte Richtung. In kompri- 
mierten Songs, in denen sich das 
Arrangement komplett den Vocal- 
Eskapaden ODBs unterordnet, feiert 
der selbsternannte Big Baby Jesus ein 
wahres Anarcho-Rap-Fest. Er präsen- 
tiert seine sehr eigene Variante eines 
Rick James-Songs und macht die 
unterschiedlichsten Bereich vom ver- 
trauten Wu Tang-Style bis hin zum 
70er Funk unsicher. Damit setzt er 
den direkten Gegenakzent zu RZAs 
minimalistischen Soundtrack-Colla- 
gen, die hoffentlich demnächst auch 
ihren Weg in die Plattenläden finden 
werden. 


[Method Man: Def Jam/Ol’ Dirty Bastard: 
Elektra/Genius: MCA/Inspectah Deck: Loud 
Rec., Epic/U-God: Wu Tang-Rec./Raekwon: 
Loud Rec./Epic] ar 


... REMIXEN: 
Die Welttraumforscher (LP) 


In den Hidden-Sympathieträger- 
Charts stehen Die Welttraumforscher 
(d.i. Christian Pfluger) seit Äonen 
ganz weit oben, so daß ein Tribut an 
den Niedlichkeitsheroen und -impuls- 
geber - insbesondere auch der Kölner 
Elektronik-Szene - im Nachhinein 
schon überfällig schien. Zeitgemäß 
kommt es als Remix-Projekt und 
bleibt dem Meister dabei weitgehend 
treu, bis dahin, daß es — wie bislang 
auf allen Welttraumforscher-Platten — 
ein paar Direct Hits (hier: Barbara 
Morgensterns Deine allerschönsten 
Dinge, Schlammpeitzigers Die Liebe 
liebt dich selbst, Felix Kubins metro- 
polisch aufgetuntes Radio Pangäa 
sowie als Betthupferl den Auto-Remix 
der Geschichte vom brüchigen 
Rand) und sonst Ganzinteressantes 
(inkl. Gimmicks wie den detailverlieb- 
ten Klasika Mandelsplatter Chut 
von Mouse on Mars) gibt. 

Und weil konsequente Eigenwelt- 
traumausbauer wie Pfluger so leicht 
aus dem Blick geraten, füllen wir die 
verbleibenden Zeilen mit der Erinne- 
rung, auch neuere Pfluger-Original- 
Veröffentlichungen wie das ‘99er LP- 
Reissue des 90er-Konzept-Tapes 
Werkstadt Wassersadt (mit einer 


Tonträger 


für Pfluger-Verhältnisse auffallend 
psychedelischen Seitenfüll-Suite und 
dem Smash-Hit Kluger König Kin- 
dermond) oder die '98er CD Mumu 
(mit dem zwielichtigen Kinder-Pogo- 
Stomp Die rote Triade, der unpein- 
lich an Anthony Phillips grenzenden 
Flamme, dem von The White and 
the Black World gut hochgezählten 
Hit-Closer Deine allerschönsten 
Dinge (s.o.) und Booklet-Sprüchen 
wie »GOTT begreift nicht«) auszu- 
checken. Von der ‘95er Sideria mit 
der Meta-Hippie-Hymne Kleines 
Mädchen, der ‘93er Gold vom tie- 
fen Himmel mit Granaten wie 
Falschfarbenbrüder der Dunkel- 
heit oder Dieses Haus ist nur ein 
Traum sowie Altklassiker-LPs wie 
Folklore des Weltalls, Aller Tage 
Abend, Lia und Ein Sommer in der 
Wirklichkeit gar nicht zu reden. 


[Gagarin Records] ju 


SURROGAT 
Rock (CD/LP) 


Über rollenden Rhythmen und kon- 
trolliert monotonen Akkorden dekon- 
struiert das ultradynamische Trio 
Surrogat aus Berlin einmal mehr 

mit intelligenter, klanglichem und 
textlichem Minimalismus das Klischee 


WHEN IN BERLIN DO AS EVERYONE DOES: 


cometo visit: 


Staalplaat Berlin audio galerie 
Rosenthaler Str. 39 10178 Berlin 


open: 


Tu - Fr. 14.00 - 20.00 
Sa 12.00- 17.00 
E: berlin@staalplaat.com 


When In Cyberspace Visit: WWW.STAALPLAAT.COM 


and pickup ontthe latest internet only release: 


Charlemagne Palestine & Pan Sonic - Mort Aux Vaches 
limited to 1000 copies 


f ; j an 
and check the latest real audio, CDRs and new items in the Staalplaat catalog 


testcard # 


Rock von innen heraus. Dieses 
Album ist zwar Rock, soll Rock sein, 
zitiert Rock, kommt aber vollständig 
ohne Stardom, Platitüden oder Soli 
aus (bei den Drogen kann man sich 
ja nie so sicher sein ...). Sex als 

noch fehlendes konstituierendes Ele- 
ment taucht grundsätzlich als vergan- 
gener auf. 

Doch Rock ist eigentlich Pop. Die 
elliptischen, repetetiven deutschen 
Texte des Patrick Wagner sind seit 
Hobby konkreter, ausführlicher 
und zugänglicher geworden, liegen 
viel weiter im Vordergrund und Blick- 
punkt. Die Musik ist im Vergleich 
jetzt beinahe melodisch zu nennen, 
hat ihre Düsternis und Verzweiflung 
größtenteils verloren, spielt mit Effek- 
ten, Orgel und Elektronik, die Produk- 
tion ist nicht mehr ganz so sperrig 
und feindlich. 

Ein reines Zugeständnis an Hörerin 
/Hörer und Markt? Nein, aber defi- 
nitiv eine Steigerung der Effektivität 
ihrer Musik, die so wahrscheinlich 
besser und kraftvoller ausdrücken 
kann, was sie zu sagen hat — und 
das ist eine ganze Menge: »Wir 
haben viel vor!«, und das stimmt. 
Kaum einer anderen deutschen 
Band als Surrogat würde ich es mehr 
gönnen, von Kritikerlieblingen auch 
zu Publikumslieblingen zu werden. 
Das klingt bei den Berlinern dann so: 
»Ich will Geld! — Ich will Geld nicht 
wollen! — Ich will Geld! - Ich will 
Geld nicht wollen! — Ich will Geld 
nicht wollen müssen!!!« 

[Kitty-Yo /EFA] gw 


AIR LIQUIDE 
Anybody Home? (CD) 


Daraus gleich die Neue Frankfurter 
Elektronik Schule machen zu wollen, 
ist sicherlich etwas zu großspurig. 
Aber was hier als Wiederveröffent- 
lichung von 1992er und 1993er Ma- 
terial vorliegt (plus Bonustracks 
natürlich), hat unbestreitbar schule- 
machende Qualität. Vielleicht ist es — 
inmitten der ganzen Veröffentli- 
chungswut von Dr. Walker, Jammin’ 


Air'Liquide Anybody Home ? 


I 


Unit und Air Liquide — das Rundeste, 
Gefälligste, Flüssigste, Beste. Frei- 
lich habe ich mir als Toptrack den 
vierten - Irst Transmission From 
MIR — ausgesucht, wo so nett 

ein paar Phrasen von Deep Purples 
Space Truckin’ gesampelt sind. 
[Harvest/EMI] rb 


TWINK 


The Lost Experimental 
Recordings 1970 (LP) 


Get Back > Get Lost. Je vollständiger 
alles, was je einmal (mehr oder we- 
niger) rauskam, in Reissues vorliegt, 
um so selbstverständlicher und 
zugleich zwanghafter durchwühlt 

die Wiederauskramsucht auch die 
still(st)en Schubladen der Vergangen- 
heit. »Verlorene« oder nie übers 
Acetat hinausgelangte Alben, abge- 
lehnte Bänder und Übungsraumrelikte 
kommen so doch noch ans Licht (so- 
fern der Ausdruck angesichts schnell 
wieder verschellender Miniauflagen 
Sinn macht). 

Noch mehr als bei normalen Re- 
issues ist der erste Fragereflex natür- 
lich: Braucht man das? Die Antwort 
hängt — noch jenseits vom konkreten 
Gegenstand — entscheidend vom ver- 
folgten Zweck ab: Sammler brauchen 
selbstverständlich alles, schon sofern 
und weil es (in ihrem Focus) existiert. 
Interessant wird es dagegen, wo ein 
weitergehender Anspruch formuliert 
wird, und zwar — unabhängig von 
dessen spartenspezifischer Konkretion 
— vor allem entlang der strukturellen 
Frage, vor welchem Bezugssystem 
entsprechende ästhetische und funk- 


tionale Mindeststandards (gleich wie 
hoch sie dann de facto sind bzw. — 
abhängig vom Geld- und Zeitbudget 
— zu sein haben) eingefordert werden: 
Muß die »Ausgrabung: (nur/auch) 
in ihrem eigenen (womöglich real 
prolongierten) Zeit- bzw. Kulturkon- 
text oder (nur/auch) in einem ande- 
ren, in der Regel später konstituierten 
»funktionieren«? Und wie virtualisiert 
darf dabei der Vollzug sein ?* 
Beispiel: Reicht es, wenn der 
Nuggetsschöpfer sich — sofern man 
bei den hier zu besprechenden Lost 
Experimental Recordings mal das 
Psychonaut-Moment zugrundelegt — 
ausmalen kann, ein ordentlicher 
Psycher hätte sich damit, wenn sie 
denn seinerzeit erschienen wären, 
ähnlich gut bedröhnen können 
wie etwa zu Hawkwind oder Faust, 
bzw. wenn man sich auf einem (wo- 
möglich retrospektiv) eingefrorenen 
1970er-Bewußtseinsstand heute 
real damit bedröhnen kann? Oder 
müßten Teile daraus in einem Abdrift- 
Mix zwischen Dome und Cabaret 
Voltaire oder The Orb und den Psy- 
chick Warriors ov Gaia bestehen 
können? Und müßte zu diesem 
Mix dann jemand (>= man selber) 
wirklich driften? Oder reicht die 
Möglichkeit (der Vorstellung)? (Und 
so analog für jeden Flohmarkt-Disco- 
Maxi-Kaufentscheid, jede Garagen- 
punk-Single-Ersteigerung, etc.) 
Daß die Lost Experimental Recor- 
dings solche Fragen überhaupt auf- 
werfen, zeigt indes schon, daß ihr 
Appeal nicht ganz im »Ah, das gab 
es also auch: aufgeht. Falls nicht 
ein nachträglich auf alt getrimmter 
Fake vorliegt, ist Twink — abzüglich 
jener (Text-)Passagen, wo das 
hippie-notorisch fundierende Tolkien- 
Konzeptalbum-Sujet gar zu unmiß- 
verständlich durchschlägt (vgl. das 
traumhaft hirnerweichte You rea- 
ched the Stars) - »seiner« Zeit 
genug voraus, um über sie hinaus 
zu interessieren, auch real: ostinate 
Bass+Schlagzeug-Patterns, Space- 
Gitarren, rechteckige Synth-Impulse; 
mal so, wie Faust noch heute in ihren 
guten Momenten spielen (Ice Cool), 


mal wie ein Swell Maps-Proberaum- 
Mitschnitt (Witches Brew), mal 
electric-luciferisch garstig (Psyche- 
delic Electrician 1 u. 3), mal wie 
ein idealtypisch abfetzendes Rock- 
Palast-Jingle (Moondog), mal wie 
ein schlaghosendurchnässender 
Vorgeschmack auf frühe Test Depart- 
ment (Drum Crazy), mal wie MB 
mit Stimmspur drüber (Angel), mal 
dasselbe ohne (Psychedelic Elec- 
trician 2 u. 4), mal wie Hawkwind 
als New Wave-Band (also Chrome) 
(Peter the Pill) oder wie ein end- 
ausartender Igor Wakhevitch-GAU 
(Duel at Dawn). 

Hier müßte jetzt noch so ein Those 
who don't live history are doomed to 
xxx-Spruch hin, doch es geht (so weit 
das jetzt noch geht) auch ohne. 


"Gibt es eigentlich schon computersimulierte Abgeh- 
Crowds für real erfolglose oder desinteressierte DJs? 
Falls nicht, hiermit patentiert. 


[Get Back] ju 


RAGNAR GRIPPE 
Sand (CD) 


If there is Hell below ..., The 
Makings of you, Wild and free, 
Move on up, We gotta have 
Peace, Pusherman, Junkie Chase 
und Freddie’s Dead; mußte der 
Sylvesterabend notwendig dem ewig 
unvergeßlichen Curtis Mayfield 
gehören, so stellt sich - nach dem 
10-9-8-7...-Wunderkerzen-Break die 
Frage, womit das neue Jahrtausend 
musikalisch einzuläuten sei: In die 
Zukunft soll es weisen, aber auch 
der angeschlagenen Verfassung der — 
zum Großteil fiebernden und husten- 
den — Belegschaft Rechnung tragen. 
Als Schnittmenge bleibt da nur: Rag- 
nar Grippe und sein zaubrisch-zartes 
Opus Sand von 1977. Handgemachter 
Ambient-Sound, per 1-Mann-Over- 
dubbing realisiert, im Original bei 
Shandar, jetzt bei Streamline wie- 
der rausgekommen und - noch so 
eine einelementige Schnittmenge — 
wohl die einzige Platte, auf die sich 
Jean Michel Jarre- und Jaques Lejeu- 
ne-Fans einigen könnten. 


[Streamline] ju 


TECHN&. 


OVUCA 
Same (DoLP/CD) 


Finnland schlägt zurück. Aleksi Kri- 
stian Perälä lieferte für sein Rephlex- 
Debut 22 Nummen ab und grast 
nahezu alle Grenzbereiche des Dance- 
floor ab, die in kommerziellen Clubs 
undenkbar wären. Dark Drones in Pa- 
nacea-Manier, Frühachtziger Wohn- 
zimmer-Elektronik, wummernde 
Breakbeats, ratternde und stotternde 
Störgeräusche geben einen kurzweili- 
gen Bastelset ab, der vor Energie bis 
hin zum Übermut nur so sprüht. Die 
Arbeit bleibt absichtlich beziehungs- 
weise notgedrungen fragmentarisch, 
vieles, was hier als Idee aufsprüht, 
kann leider nicht als ausgearbeiteter 
Track bezeichnet werden. Als Bastel- 
bogen für den DJ ganz klasse, zum 
Durchhören etwas anstrengend. 
[Rephlex/EfA] 


ANTONELLI ELECTR. 


Me, the disco machine 
(DoLP/CD) 


Stilistisch hat sich kaum etwas geän- 
dert. Track-Titel wie Dubby Disco 
treffen bereits ganz, was es da zu 
hören gibt und auch der Plattentitel 
ist absolut treffend gewählt: Die Dis- 
comaschine pumpt gut gelaunt nach 
vorne, hat Groove bis zum Abwinken 
und formuliert schon im Innenteil, 
worauf es bei der Musik ankommt: 
»for ecstatic dancing non-stop«. Das 
macht im Grunde jegliche Rezension 
überflüssig. Einziges Problem: Funk- 
tioniert eigentlich nur auf der Tanz- 
fläche und wirkt zuhause sehr schnell 
redundant und auch ein bißchen 
grobmaschig gestrickt. Ganz frühe 
Ladomat 2000-Veröffentlichungen 
(z.B. Milch) haben stellenweise ähn- 
lich geklungen. Irgendwie unbedarft. 
Während Milch jedoch eine Lawine 
ins Rollen brachten (und trotzdem lei- 
der fast völlig vergessen sind), ruht 
sich Antonelli Electr. gerade auf einer 
hedonistischen Pop-Glam-Schiene 
aus, die bereits Whirlpool Prod. zum 


Tonträger 


Verhängnins geworden ist. Es gibt 
Momente der Selbstüberschätzung, 
wo Leute glauben, maximal sexy und 
groovy zu sein, während es ihnen 
doch gerade an beidem fehlt. 


[italic rec., ictalic@netcologne.de] 


ISAN 
salamander (LP/CD) 


... klingt dagegen kein bißchen stili- 
siert, eher einen Tick belanglos, und 
zwar absichtlich belanglos. Schön 
quirlen die Synthies auf und versetzen 
uns in eine Stimmung, die den neue- 
ren, leichtfüßigen Arbeiten von FSK 
ebenso entspricht wie der Ruhe neue- 
rer französischer Discomusik, bei der 
nie ganz klar ist, ob sie zum Tanzen 
oder zum Knutschen vorm Kamin 
einladen will. Daß ein ganzes Trio, 
nämlich Antony Ryan, Robin Squille 
und Charles Atlas, nötig war, diese 
fließend leichte Elektrolux-Platte mit 
Sahnequirl-Flair im meist mittleren 
Frequenzbereich aufzunehmen, liest 
sich geradezu als Verschwendung. 
Trotzdem: Eine versöhnlich schöne 
Platte voller Stimmungen, die das 
esoterische Krautrock-Erbe (Ash Ra 
Tempel, Popol Vuh) in zeitgemäße, 
nicht mehr ganz so esoterische 
Sounds zu übertragen verstand. 


[morr music/Hausmusik ] 


LAURENT GARNIER 
Unreasonable Behaviour 
(LP/CD) 

Die Musik von Laurent Garnier ist ele- 
gant. Ihre Eleganz ist allerdings weit 
davon entfernt, smoothe Blasen zu | 
liefern. Statt eine Unmenge nostalgi- 
schen Referenz-Stoff aus der Vergan- 
genheit zu sampeln, reduziert er sich 
auf den elektronischen Bastelkasten, 
liefert eine Schichtung aus Beats und 
Klingeling-Sound, die zu beschreiben 
(will man nicht die Beatfolgen nach- 
prüfen - was aber gar nichts über die 
emotionale Wirksamkeit aussagen 
würde) nahezu unmöglich ist. 50 Ist 
zum Beispiel die beschreibbarste 
Nummer der Platte, ein Track, der ein 
Saxophon zu Rate zieht und munter 
am Rande zum Freejazz drauflosspie- 
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len läßt, im Vergleich zum Rest der 
Platte — und erst recht im Vergleich 
zum treibenden, alle Register einer 
manischen Dance-Klimax ziehenden 
Dangerous drive - ein eher schwa- 
cher Versuch, alte musikalische For- 
men in diese neue Klangsprache zu 
integrieren. Garnier ist nämlich dort 
am stärksten, wo die reine Elektronik 
mehrfache Effekte beim Hören her- 
vorruft — die Musik putscht auf und 
entspannt durch ihre völlig referenz- 
los gehaltene Euphorie selbst noch 
im Aufputschen. Sie ist hervorragend 
synthetisch und damit organisch so 
ansprechend: Psychedelic ohne Pein- 
lichkeit, Drogennebel-Effekt ohne den 
Eindruck von Kiffer-Blasen und Selbst- 
findungs- oder Entgrenzugs-Geste. 
Eleganz bei Garnier: High machen 
ohne Stuß. Mensch-Maschinen-Musik, 
die so toll ist, weil sie ohne Mensche- 
lei auskommt. 

[PIAS/Connected] 


RICHIE HAWTIN 
Decks, EFX & 909 (LP/CD) 


Eingeteilt in 33 Segmente, aber auch 
als durchlaufender Set hörbar, geht 
Richie Hawtin noch ein paar Schritte 
weiter. Sein Mix-Set, zusammengetra- 
gen aus Nummern von beispielsweise 
Surgeon, Nitzer Ebb und Jeff Mills, 
gleicht nicht nur die Sample-Beiträge 
einander bis zur Unkenntlichkeit an, 
sondern abstrahiert sie noch einmal 
um eben jenen Grat, der Decks, EFX 
& 909 so kühl, so interesselos und 
höchstens noch formverliebt werden 
läßt, daß hier locker mal mehrseitige 
Diskussionen über posthumanoide 
Streitereien um Windschatten von 


RICHIE HAWTIN 
DECKS, ERX 6 909 


Sloterdijk und Houellebecq ausgetra- 
gen werden könnten. Wir sind hier 
aber erstens nicht im Feuilleton und 
zweitens zum Glück noch in einer 
Situation, die hoffen läßt, daß das 
gemeine Feuilleton Richie Hawtin 
nicht für solche Diskussionen ent- 
decken wird — ansonsten nämlich 
wäre Schluß mit Lustig. Denkbar we- 
nige Aufnahmen im Bereich Techno- 
house sind so weit gegangen, das 
emotionale Moment innerhalb der 
Musik auszuschließen und sich auf 
eine rhythmische Struktur zu be- 
schränken, die atemberaubend alien- 
haft rüberkommt. Das hat etwas 
dämonisch Verführerhaftes, doch 
zugleich sagen einem die Beine, die 
hierzu zu wippen beginnen, daß der 
Dämon ein Guter ist. Für meine Ohren 
erscheint Hawtin als das, was er 
öfters bereits in Interviews geäußert 
hat: Avantgarde. Und dies ganz klar 
in Abgrenzung zu all jenen, die als 
Post-Fluxus, Post-Industrial, Post- 
Musique Concrete oder im Bereich 
der Klangkunst bereits etablierte 
Felder breittreten, deren Gongs und 
Rumms saturiert kunstsinnig längst 
deshalb nicht mehr Avantgarde im 
Sinne Hawtins sein können, weil sie 
sich die Frage nach dem veränderten 
Bild des Menschen in unserer Gesell- 
schaft seit Jahrzehnten nicht mehr 
gestellt haben. Bei Richie Hawtin 
wird die musikalische Frage jedoch 
zu einer gesellschaftlichen, die die 
Werte, musikalischen Strukturen und 
Bezugssysteme einer alten Garde von 
Experiment-Musikern sprengt: Der 
Beat behauptet hier Aussagelosigkeit, 
will weder abbilden noch ausdrücken 
und ist schon gar nicht, wohinein 
Künstler gerne ihre avantgardisti- 
schen Früchte gelegt sehen möchten, 
Konzept. Er pumpt nach vorne, ohne 
auch nur irgendetwas anderes als 
Funktionalität auszudrücken. Ein 
Techno-Kid im Acid-Nebel würde viel- 
leicht sagen: »Cool«. Anders gesagt: 
Die erste wirkliche Alternative zu 
jener Klangphilosophie, die seit Karl- 
heinz Stockhausen so viel dominiert 
und auch so einiges verhindert hat. 
[Novamute/PIAS/Connected ] mb 


L’ INVISIBLE TRIO 
Same (CD) 


Das unsichtbare Trio sind Jacques 
Siron, Kontrabaß und Gesang, und 
Jean-Jacques Pedretti, Trompete. 
Ihre improvisierten Dissonanz- 
Fragmente umspielen das fehlende 
Dritte. Es ist bekannt, daß die Musik 
zwischen den Tönen liegt. Hier ist 
zwischen den beiden Musikern noch 
ein Instrumentarium verborgen. 
»There are things to guess behind 
the sounds: some unique moments 
of improvisations without premedia- 
tion, the poetic and irreversible flow 
of time.« Kleine surreale Klangbilder 
einer Dialektik im Stillstand. 

[Altri Suoni] rb 


HRUBESCH YOUTH 
Same (LP) 


Manche machen Musik nicht, weil 
ihnen die Musik etwas bedeutet, son- 
dern weil die Schallplatte nach wie 
vor das geeignetste Medium ist, sich 
gegenüber dem Rest der Welt quer 
zu stellen und eigenweltlich sperrig 
zu verkünden, daß nichts auf dieser 
Welt in irgendeiner Form schön und 
sinnvoll ist, einmal abgesehen von 
dem eigenen Freundeskreis und des- 
sen über Jahre und im Fluß von sehr 
viel Alkohol entwickelten Codes, die 
kein Außenstehender verstehen kann 
und soll. Daß solche Leute Platten 
aufnehmen, die wiederum von kei- 
nem Außenstehenden wirklich ver- 
standen werden können und sollen, 
gehört zu den Paradoxien jenes Pop- 
Begriffs, der fernab von Janet Jackson 
noch immer an der Idee eines Produk- 
tes festhält, das als Ware so eigent- 
lich nicht funktionieren will. Das Pro- 
jekt Hrubesch Youth läßt dabei, da 
es Sowieso nichts zu verlieren hat, 
keinerlei Abgeschmacktheit aus. Die 
Titel Dr. Mengelehre, Euthanasi- 
görıng, Evas Brauner Bär u.a. (zum 
Teil dreist aus alten Satiren, etwa bei 
Gerhard Polt, geklaut) sollen inner- 
halb der Hamburger Linken, aus de- 
ren Reihen die Hrubeschs ja selbst im 
weitesten Sinne entstammen, bereits 


für Empörung gesorgt haben, obwohl 
eine Nummer mit dem Namen Wie- 
ner Walser die Sache bereits der- 
maßen zuspitzt, daß sie zwar als 
geschmacklos kritisiert werden kann, 
nicht aber als irgendwie rechte 
Affirmation. Überhaupt sind solche 
Überlegungen angesichts einer Platte 
irreführend, die nichts weiter sein 
möchte als maximal inkommensura- 
bel und damit zugleich dermaßen 
ironisch, daß sie sich leicht auch als 
Abgesang auf jegliche Popkultur 
lesen läßt - vor allem auch als einen 
Abgesang auf die ganzen Versuche, 
mit Pop noch in irgendeiner Form 
provozieren zu wollen. Ähnlich wie 
die Grind-Brüller der frühen Neun- 
ziger, Anal Cunt und Seven Minutes 
Of Nausea, klingt die böse und 
kaputte Musik von Hrubesch Youth 
nicht wirklich böse und kaputt, son- 
dern schlichtweg lustig. Kollektive 
Krachimprovisationen, »aufgenom- 
men an einigen Tagen während der 


WM'98 und kurz danach (15.6. — 
29.7.) in Fritzens Kartoffelbunker« 
poltern unkoordiniert durcheinander 
und klingen wie Dilettantismus zu 
besten No Wave-Zeiten, mit dem 
Unterschied, daß No Wave noch rich- 
tig haßerfüllt auf die Welt war, wäh- 
rend Hrubesch Youth bereits postmo- 
derner Krach sind, der über das ganze 
pubertäre Getue der letzten dreißig 
Jahre, die eigene anhaltende Pubertät 
eingeschlossen, bereits entkrampft 
lachen kann. 


[Fidel Bastro/Rendsburger Str. 5/20359 
Hamburg] mb 


KLANGWART 
Zwei (LP) 


War der Vorgänger noch opulent 
instrumentiert und schwelgerische 
Kraut-Psychedelic, setzt Zwei auf 
größte Reduktion. Bereits das schwar- 
ze Cover ohne Informationen übt sich 
in Zurückhaltung. Zwei Plattenseiten 
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mit je einer Nummer, beide getragen 
und auf angenehme Art ohne große 
Abwechslung. Die eine Seite besteht 
aus Feedback-Drones, die manchmal 
klanglich so anschwellen, daß das 
Ohr glaubt, Dudelsäcke zu verneh- 
men. Dieses lange Sägen steht in der 
Tradition von Bands wie Skullflower 
und ist sicher die weniger originelle 
Seite. Mit dem gleichen Recht könnte 
natürlich auch die spärlich eingesetz- 
te Orgel auf der anderen Plattenseite 
als reduktionistisches Spiel abgetan 
werden, das nicht nur wenig Ab- 
wechslung bietet, sondern das hand- 
werklich nichts an sich hat, was nicht 
auch jeder Laie selbst aus einem sol- 
chen Instrument herausholen könnte. 
Weil es darum aber nicht wirklich 
geht, halte ich diese Seite für sehr 
gelungen. Gelungen, was die Wirkung 
angeht, die nur noch vergleichbar ist 
mit dem sehr suggestiven Orgel-Solo- 
Stück auf der (gleichsam wenig be- 
kannten) XHOL Caravan-LP Mother- 


brot für die welt 


EX 


drogen, sex und geld 


für vier Mark 
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fuckers GmbH & Co KG von 1972. 
Damit schließt sich der Kreis: Nicht 
nur Köln-OÖlpe, sondern auch Zwei 
läßt sich als Krautrock-Referenz lesen. 
Stimmungsvoll, getragen, pulsierend, 
aber nicht süßlich, zeigen hier Laien, 
wie schön Tastenarbeit klingen 

kann, wenn sie nicht Akrobaten wie 
Rick Wakeman überlassen wird. Ein 
bißchen arg sakral klingt es derweil 
dennoch ... 

[Staubgold/Zülpicher Str. 251/50937 Köln] mb 


SACK & BUMM 
Same (7”) 


Wer Harald »Sack« Ziegler nur mit 
humorigen Songs in 80er Hometape- 
Manier verbindet, wird sich über sei- 
ne Kollaboration mit Frank »Blumm« 
Schültge wundern. Da sind zwei 
höchst merkwürdige Nummern ent- 
standen, bei denen kein Element zum 
anderen paßt - sei’s drum, gerade 
diese Merkwürdigkeit zeichnet die 
Single aus. Loops, die wie hängende 
Scheibenwischer klingen, Glöck- 
chengebimmel, auf der anderen Seite 
ein unentwegt eintöniger Baßlauf, 
»Lalala«-Gesang und verrauschte 
Samples, irgendetwas Ethnisches 
möglicherweise, schwer herauszuhö- 
ren. Wie soll man das nennen? Post- 
Kraut-Techno-Psych? Egal. Kuriose 
Dinge brauchen keinen Namen. Sie 
gefallen auch so. 


[Staubgold/Zülpicher Str. 251/50937 Köln] 
mb 


RAZ OHARA 
Realtime Voyeur (CD) 


Das Erstaunliche an dieser CD ist 
nicht die Musik (eine, wenn auch oft 
gelungene, Mischung aus Soul-Pop 
mit Dub-Bässen und etwas Elektro- 
nik-Geplucker), sondern die Tatsache, 
daß hier vielleicht zum ersten Mal so 
etwas wie »Independent-Soul« ent- 
standen ist. Während die großen Vet- 
tern und Kusinen Oharas stets den 
Weg zu großen Plattenfirmen gesucht 
und gefunden haben - betrachtet 
man sich die Charts, so nimmt »Black 


Music« seit Jahren einen beachtlichen 
Anteil der deutschen Top 100 ein -, 
heißt das Label hier Kitty-Yo und ist 
ein Winzling der Branche, aber mit 
Mut zum Risiko. Mainstream-Musik 
in einen alternativen Kontext zu 
verpflanzen, das dürfte nicht einfach 
sein, auch deshalb, weil Kitty-Yo 
bisher eher durch sehr individuell 
klingende, sperrige Bands auffiel, die, 
als Ware betrachtet, niemals über- 
große Marktchancen hatten. Zwar hat 
auch Raz Ohara einen erkennbaren 
Stil und hebt sich wohltuend von vie- 
len Soul- und Dub-Acts ab, dennoch 
ist die Musik — auch beim dritten 
Hören - glattgeschliffener, gefälliger 
Pop. Wer also wird Realtime Voyeur 
kaufen? 

[Kitty-Yo /EFA] gw 


LE TIGRE 
(lay-tee-gruh) (LP/CD) 


Ex-Bikini Kill Kathleen Hannah wagte 
den Sprung ins Unberechenbare. Von 
der Einteilbarkeit als Riot-Post-Punk- 
Post-Rock hin in die Uneinteilbarkeit 
einer sperrig spaßigen und zugleich 
bissigen, genre- und spartenüber- 
schreitenden Gruppe, bei der sich 
bereits die Besetzung gegen das her- 
kömmliche Bandformat sträubt. Mit- 
streiterin Sadie Benning nämlich ist 
Filmemacherin, Johanna Fateman 
gibt ein Fanzine heraus. Vor ein paar 
Jahren hatte Elisabeth Vincentelli im 
Reader Lips. Tits.Hits. Power? pole- 
misiert, daß die Riot Grrris einerseits 
Rebellion predigen und sich anderer- 
seits in musikalische Muster einord- 
nen, die so veraltet wie auch männ- 


lich (und damit: veraltet männlich) 
sind. Ihr Wunsch nach den DJanes, 
die sich endlich trauen, den Dance- 
floor zu erobern, wird zwar mit Le 
Tigre nicht wahr, aber vielleicht doch 
viel mehr, als sie sich selbst seinerzeit 
erhoffte. Das Trio arbeitet nämlich 

in einer Grauzone aus Gitarren-Hand- 
arbeit-Wohnzimmer-Mucke und Elek- 
tro-Sampling-Pop und versteht damit 
elegant ruppig, die müßige Dichoto- 
mie von Old School (Instrumente in 
die Hand nehmen) und Zukunftsorien- 
tiertheit (mit der Hand an Instru- 
menten drehen) zur lahmarschigen 
Diskursschnecke zu erklären, die in 
der Praxis (!) niemanden mehr inter- 
essieren muß. Und die Praxis lautet 
bei Le Tigre, den ebenso befreienden 
wie dilettantischen Ansatz der Rain- 
coats an die krachige Punk-Befreiung 
von X-Ray Spex zu koppeln, dies 
wiederum an die zitathaften Stimm- 
und Sound-Collagen von Bongwater, 
garniert mit digitalem Musik-Recyc- 
ling, das seine Koordinaten politisch 
zu setzen weiß, ohne daß dabei ein 
plattes, protestantisches Bekenner- 
Geschrei entstehen muß wie bei Atari 
Teenage Riot (mit denen Le Tigre, 

by the way, bereits zusammenge- 
arbeitet haben). Im Miteinander von 
Gitarrengeschrubbe, Farfisa-Orgel und 
Scratching haben sich Le Tigre lieber 
auf eine Form geeinigt, die erfreulich 
amoprh bleibt und damit notwendig 
irritierend. 

[Wiiija/Beggars Banquet ] mb 


THE BIRTHDAY PARTY 
Live 1981-82 (CD) 


Verwunderlich, daß ausgerechnet 
jetzt die erste und bislang einzige 
autorisierte Live-Aufnahme der Birth- 
day Party (nicht ganz richtig, aber 
so behaupet das Labelinfo) auf den 
Markt kommt. Zwar wird deren Sän- 
ger Nick Cave kaum mehr bekannter 
werden können, als er es momentan 
ist, andererseits ist derzeit trotz 
zahlreicher Retros nichts so wenig 
angesagt wie der aggressive, sich 

in Selbst- und Welthaß windende 


Noise-Blues dieser australischen 
Band, die erst jüngst zum Cave-Fan 
gewordene Hörer gar nicht mehr ken- 
nen dürften. Die wütenden Live-Auf- 
tritte sind hier so eingefangen, wie 
sie wohl auch gewesen sind. Ketten- 
raucher im Publikum, Kettenraucher 
auf der Bühne. Schwitzende Männer 
kriechen auf allen Vieren über die 
Bühne und covern am Ende den, der 
als erster auf allen Vieren gekrochen 
ist: Letzte Nummer, eine Coverversion 
vom Funhouse der Stooges. War 
das nun die böse Fratze des Rock'n’ 
Roll? Irgendwie nicht mehr nachvoll- 
ziehbar, zumindest ganz weit weg. 
Was nicht gegen die damalige Musik 
spricht, sondern einfach zeigt, wie 
zeitbedingt gewisse Haltungen sind. 
[4 AD/Zomba] mb 


RACHEL’S 
Selenography (CD) 


Die Klassik-Post Rock All Star-Band 
um Pianistin Rachel Grimes präsen- 
tiert hier ihren 4. Streich nach Hand- 
writing, Music for Egon Schiele 
und The Sea and the Bells. Wieder 
unter der Aufsicht von Shellac’s Bob 
Weston, gibt es Rachel’s pur. Diese 
Art von Musik ist natürlich irgendwie 
limitiert, ähnlich wie Post Rock. Sie 
lebt aber vom Wiedererkennungswert 
der einzelnen Stücke. Man kann 

die Songs beim Hören selten mit Titel 
benennen, aber sie fräsen sich ein, 
sind melodie-geprägt. Vor allem 
Jason Nobles Baß inklusive der Strei- 
cher- und Bläser-Sektion bestimmt 
die Songs. Zwar mit netten Fotos 
bestückt, doch leider ohne Handfold- 
Cover, ist Selenography die Ra- 
chel’s-Bestandsaufnahme der letzten 
beiden Schaffensjahre, und neben 
dem Dokumentarfilm-Soundtrack 
Dutch Harbor - Where The Sea 
Breaks Its Back, gespielt vom Box- 
head Ensemble (featuring u.a. Will 
Oldham, David Grubbs, Douglas 
McCombs, Jim O’Rourke, Rick Rizzo 
und Michael Krassner), essentiell. An 
Evening of Long Goodbyes eben. 
[ Quarterstick/EfA] cm 


MIDNIGHT CHOIR 
Amsterdam Stranded (CD) 


Pop ist heute dermaßen selbstrefe- 
rentiell und posthistorisch, daß nicht 
einmal die Ballade mehr so richtig 
schmalzig klingen will. Amsterdam 
Stranded, das dritte Album des 
Norweger Trios Midnight Choir, steht 
ganz in der Tradition pathetisch- 
melancholischer Songwriter, klingt 
aber seinerseits dermaßen zitathaft, 
daß all der in dieser Musik angelegte 
Pathos als solcher nicht mehr funk- 
tionieren kann. Und genau das macht 
die Platte letztlich gut. Obwohl Mid- 
night Choir mit Elementen operieren, 
die den Standards der Kitsch- und 
Weinerlichkeits-Kiste entnommen 
sind, wirkt alles in dieser Zusammen- 
setzung abgegriffen vertraut, damit 
zugleich gegenüber den hier dick 
aufgetragenen Wallungen distanziert. 
Zu Amsterdam Stranded muß man 
nicht schluchzen, sondern man kann 
die CD hören wie ein sehr analytisch 
gearbeitetes Dokument darüber, 

wie Pathos in der Vergangenheit ein- 
mal funktionierte. Die Produzenten 
Chris Eckman (The Walkabouts) und 
Phill Brown (u.a. Talk Talk, Roxy 
Music) hauchen der Gruppe ihren 
eigenen Erfahrungshorizont ein, ein 
eklektizistisches Miteinander aus Neo- 
Folk und Country, salonhaftem Glam 
(wenn hier Roxy Music drin sind, 
dann die späten) und schließlich — 
einen Großteil der CD ausmachend — 
die Ruhe und tupferhafte Instrumen- 
tierung später Talk Talk-Veröfent- 
lichungen, einschließlich der Solo- 
Platte von Mark Hollis, an deren 
verhaltenem Schlagzeug-Spiel sich 
Midnight Choir orientieren. Sehr 
eigen allerdings der Gesang von Paal 
Flaataa, der das Pathos von Spät- 
sechziger-Hippieballaden (z.B. Scott 
McKenzies Going To San Fran- 
cisco) und die Schwermut von Scott 
Walker aufnimmt, manchmal verbun- 
den mit der folkloristischen Traurig- 
keit des American Music Club. All 

das wird sehr breit ausgespielt, mit 
Streichern aufgequirlt, aber auch mit 
Geräuschfetzen umspielt, die eine 
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Art Nachhall auf einstige Avantgarde- 
Noise-Konzepte im Pop setzen. Böse 
Zungen können darin die Mainstrea- 
misierung von ehemaligen Außen- 
seiter-Positionen des Pop — von Tim 
Buckley bis Giant Sand — entdecken. 
Letztlich kommt es aber nicht darauf 
an, ob die Arbeit von Midnight Choir 
eklektizistisch und ihre Gefühle un- 
echt sind. Beides mag zutreffen, ent- 
scheidet aber nicht primär darüber, 
daß es sich um ein ideenreiches, sau- 
ber komponiertes, stimmungshaftes 
Album handelt. 


[Glitterhouse ] mb 


PHTHALOCYANINE 
Zacks-EP (CD) 


DNTEL 

Early Works for me if it works 
for you (CD) 

Respect, respect! Phthalocyanine | 
machen auf Zacks da weiter, wo sie 
auf Navy Warship aufgehört haben 
(vgl. testcard #7, 5. 147f.). Ultra- 
phatte Sounds lassen dein Hirn explo- 
dieren. Dies ist die neue Definition 
von Crippled Break Beat, auf die sich 
diesen Spätherbst alle einigen können 
- so weit der gute Siegmund Gottlieb, 
seines Zeichens fettstgeölte Phrasen- 
dreschmaschine der TV-Landschaft. 
Doch wo er recht hat, hat er recht: 
Noch zerfurchter und brutalstmög- 
licher, NOCH NOCHER zahnspangeln 
die Phthalo-Beatfragmente in den 
Luftraum (allenfalls noch vergleichbar 
mit dem fulminanten LSR). In dieser 
Welt ein sicherer Dancefloor-Schnee- 
pflug, in der anderen strikter Tanz- 
befehl. Was bei derart vorbildlicher 
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Verkeiltheit leider etwas auf der 
Strecke bleibt, ist — so närrisch sich 
das angesichts von handkopierten 
Verbreitungsradien, in denen offenbar 
noch nicht einmal ein Inlay lohnt, 
auch anhören mag - das Hitpotential. 
Labeleigener Entsatz naht diesbe- 
züglich in Gestalt von Dntel (sprich: 
Dnnntllll -— ein Name, den man 

nicht oft genug wiederholen kann) 
und seinen Farly Works for me if 
it works for you - die für uns im 
Schnitt ganz tüchtig arbeiten. Gebro- 
chen hymnisch im quirligen Öffner 
Loneliness is having no one to 
miss, mit Lichtgeschwindigkeit seil- 
chenhüpfend und doch zugleich ent- 
spannt in Danny loves Experimen- 
tal Electronics oder — diesmal wirk- 
lich von verzehrendem Hitappeal — 

in Casuals. Hier gibt's dann immerhin 
auch eine Art Cover und horrende 
250 Exemplare. Wobei meines erst 
die no. 24 ist. Oje. Tip an die Phthalo- 
Visionäre: Sony, BMG und Warner 
feindlich übernehmen, Schweine- 
mucken-Sparten systematisch mar- 
ginalisieren und Dntel vor der Tages- 
schau promoten. Dnnntllll? - sagen 
dann die Leute, Dnnntllll ... Dnnntlllll 
.... hab ich doch schon mal gehört ... 
[Phthalo ] ju 


H.E.1.M. ELEKTRONIK @ MAS 
2008 


Plastic Omnium (CD/5 Tracks 
auf 12”) 


In der fraktalen Geometrie gibt es 
bekanntlich den Terminus der Selbst- 
ähnlichkeit, womit das identische 
Wiederkehren einer Struktur in sich 
selber oder an ihren eigenen Rändern 
gemeint ist. Das bezeichnet auch das 
Resultat des Kooperationsprojektes 
von Ive Müller aka H.E.l.M. und Rene 
Kirchner aka MAS. Die Techno- und 
Elektrospezialisten haben ein extrem 
stringentes, fußlastiges Album geba- 
stelt. Äußerst angenehm im übrigen, 
daß - einschließlich Coverartwork — 
die ganze Produktion wenig aufdring- 
lich ist (aber auch nicht dezent). 
[Pottheadz/Sha Ka Ree] rb 


MOUSE ON MARS 
niun niggung (LP/CD) 


Als mein Artikel zur Konstruktion 

von »Indie-Stars« in der Kulturindu- 
Strie-Ausgabe von testcard erschien, 
geriet die Kritik in Köln in den falschen 
Hals: Es sollte ausdrücklich keine Kri- 
tik an der Musik von Mouse On Mars, 
sondern an der Vermarktung dieser 
Musik mitsamt ihren Zuschreibungen 
sein. Daß solche Zuschreibungen 
allerdings nicht aus dem Nirgendwo 
kommen, zeigt die Musik auf niun 
niggung. Diese Musik macht es 
möglich, Mouse On Mars sowohl als 
coole, ins Blut gehende Popmusik 

zu rezipieren und zu vermarkten, aber 
auch (Not-)Begriffe wie Avantgarde, 
Intelligent und Innovation ins Spiel 
zu bringen. Kurz: Mouse On Mars 
sind einmal mehr der Schnittpunkt 
zwischen Pop als flotter Unterhaltung 
und als Distinktionen befriedigender 
Hip-Diskurs (inklusive Ratespiel für 
Plattensammler: wer erkennt all die 
Samples und Zitate von Can bis Ca- 
ravan?). 

Noch immer geht es Mouse On 
Mars wie Blumfeld: Sie müssen nur 
einen Pups lassen, schon hält die 
ganze Kulturwelt erwartungsvoll ihre 
Nase rein. 

Dabei ist niun niggung nichts 
weiter — und dies meine ich als gro- 
Bes Lob - als eine perfekt arrangierte 
Ansammlung von Kindermelodien. 
Das beinahe versöhnlich schöne Intro 
verwirrt mit Bluegrass, zieht ein paar 
kammermusikalische Schnörkel, stürzt 
rasant in Dissonanz ab, um dann den 
Sound einzuleiten, der den größten 
Teil der restlichen Platte bestimmt: 


Ein knusperndes und knarzendes 
Beat-Gewusel mit knappen, einpräg- 
samen Melodien aus Legoland. Die 
Musik wirkt außerordentlich kindlich, 
nicht nur durch die Fröhlichkeit und 
Leichtigkeit der angedeuteten Melo- 
dien, sondern gerade auch in ihrer 
Detailverliebtheit. Die gewichtigen 
Worte, die mal wieder um Mouse On 
Mars gemacht wurden, nerven des- 
halb, weil das Angenehmste an dieser 
Musik doch gerade ist, daß sie ganz 
auf jegliche große Geste verzichtet. 
Mouse On Mars-Musik ist leicht, 
freundlich, voller kleiner Partikel, die 
sich reiben, um dann doch vom woh- 
ligen Klingklang gebunden zu wer- 
den. Das ist im Ergebnis keineswegs 
banal, aber auch in keinster Weise 
erklärungsbedürftig. Nicht mehr und 
nicht weniger als eine Platte, die das 
Leben für Momente etwas leichter 
werden läßt. Diesbezüglich leisten 
Mouse On Mars im Bereich der Elek- 
tronik heute in etwa das, was einmal 
das (sehr gute) Debut von They Might 
Be Giants für den Indie-Pop geleistet 
hat. Oder, um meinetwegen auch 
noch zu gewichtigeren Vergleichen 
zu greifen: Ihr Beitrag, allen falschen 
Eklektizismus und alle falsch verstan- 
dene Virtuosität aus der elektroni- 
schen Musik zu vertreiben, entspricht 
in etwa dem, was Frank Zappa mit 
einer so witzigen Platte wie Studio 
Tan den Fusion-Jazzern und Jazzrock- 
Fusionisten und letztlich auch sich 
selber entgegenzuhalten verstand. 
[Sonig/Our Choice/Zomba] mb 


VERSCHIEDENE 
KHM Series N 1 (CD) 


ZEITKRATZER: 
Xtensions (CD) 
Sonx (CD) 

Soundinx (CD) 


Eine Compilation mit elektronischer 
Musik von Schülern der Kölner Kunst- 
hochschule für Medien (KHM). Das 
fetzt erstmal wie ein Hans-Küng- 
Grußwort in einer Kirchentagsveran- 
staltungsbroschüre — auch wenn als 
Tracklisting im Innencover ein Fax 


von Anthony Moore fungiert. Akade- 
misches, Subventioniertes, Offizielles 
hat es - als zugleich community- 
extern und dennoch kaum mystifizier- 
bar — immer schwer, sofern es nicht, 
wie etwa INA GRM, bereits bizarren 
Kultstatus erlangt hat. Hier nämlich — 
also kaum im Material, sondern im 
Präsentationsrahmen und -styling — 
klafft die letzte nennenswerte Mauer 
zwischen U- und E-Vollzug. 

Gerade deshalb wäre es freilich 
um so blöder, die guten Momente, 
die entsprechende Veröffentlichungen 
oftmals bieten, cool beschränkt zu 
ignorieren. Schon das eröffnende 
Monok 3 von Marek A. Goldowski 
zuckelt erfreulich spannungs- und 
metamorphosenreich unter die Schä- 
deldecke, um in einem zweiten Teil 
ok-dronige Streicherschichtungen 
zu liefern. Zwar wird hier weder die 
Elektroakustik noch der Instrumental- 
Drone neuerfunden, doch gibt es 
sehr viel Schlechteres von sehr viel 
Etablierteren aus sehr viel angesagte- 
ren Kontexten. Das klare Compilation- 
Highlight aber stammt von Einsok/ 
Auskoz (Harry: Der bürgerliche Name 
dürfte anders lauten) und nennt sich 
Cosmokoz. Es klingt cirka wie das, 
was Zoviet France heute machen 
könnten, ohne hinter sich zurück zu- 
rückzufallen. Nenneswert auch min- 
destens noch Pol Mahlows ungemüt- 
liche Insekten-dringen-in-dein-Hirn- 
ein-Studie mit dem einprägsamen 
Titel ,2....1,2...34,5..678 
9,00010000 - womit wir schon drei 
lebenszweitwerte Tracks zusammen- 
hätten. Was schon mehr ist als auf 
durchschnittlichen Techno-Samplern. 
Womit sich die zwölf Millionen Mark 
Administrativ-Bugdet, die zur Entste- 
hung dieser CD wohl mittelbar nötig 
waren, schon amortisiert hätten. 

Daß es vom E-Startpunkt aus noch 
barrieren- und kompromißloser geht, 
zeigt das CD-Dreigespann des berlin- 
basierten Zeitkratzer-Ensembles, in 
dessen schlüssiger Verklammerung 
von Werken (u.a.) Keith Rowes, Phil 
Niblocks, Mario Bertoncinis, Nicolas 
Collins’ oder Elliot Sharps zusammen- 
wächst, was längst zusammengehört. 


Generalnenner ist — mit wenigen 
Ausnahmen, namentlich auf der 
Sonx-CD - der Drone, aus den ver- 
schiedensten Aktionsperspektiven, 
Kompo-Impro-Gewichtungen und 
Besetzungen sowie in den verschied- 
ensten Purifizierungs- und Pulsifizie- 
rungsstadien präsentiert. Minimalver- 
wöhnte Ohren können sich an den ins 
Unwirkliche zerloopten Renaissance- 
Harmonien von Nicolas Collins’ Bro- 
ken Choir oder am Beat von Elliot 
Sharps Corolian Effect festhalten. 
Jenseits davon gilt: Mit allen dreizehn 
Ohren hineingetaucht (und reich 
belohnt) oder die Milch wird sauer. 


[Kunsthochschule für Medien Köln, contact: 
http://www.khm.de/Timescraper Music] ju 


VERSCHIEDENE 
The Kittenblood Compilation 
(CD) 


The Kittenblood Compilation 
vol. 2 (CD) 


Die Bands heißen Bitchcock, Live 
Action Pussy Show, Whore! und Klitty 
Litter. Die Rede ist von einem Paral- 
leluniversum, das selten beachtet 
wird, wenn über Frauen in der Pop- 
musik gesprochen und geschrieben 
wird: Das Düsseldorfer Thunder- 
baby-Label, nach Selbsteinschätzung 
»The Great Girl-Group-Label For Cool 
Chicks«, versammelt sie, die interna- 
tionale Trashpunk’n’Roll-Psychobilly- 
Surf-Noise-Connection. Die Kontakte 
reichen in alle Herren ..., sorry, 
Damenländer, veröffentlicht wird 
fleißig auf Vinyl, in 7” und 12”-For- 
mat. Um einen Überblick zu bekom- 
men, helfen die beiden Labelsampler, 
wobei der zweite in Sachen Länge 
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und Aufmachung die Nummer Eins 
deutlich überbietet. Beide Sampler 
sind mit dem Motto »Super Untrendy 
Female Music« versehen (wobei »fe- 
male« nicht zwingend heißt, daß nur 
Frauen in den jeweiligen Formationen 
spielen). Wie sich die Musik anhört? 
Alles, was im Radius zwischen den 
Cramps und Johnny Thunders, zwi- 
schen den Toy Dolls und den B 52's 
vorstellbar ist, durch einen Sixtees- 
Shaker gewürfelt, findet sich hier 

in weiblicher Variante, also dezidiert 
absichtsvoll »chicky« vorgetragen. 
Jede Menge Beweise dafür, daß Trash 
/Punk /Rock'n’Roll nicht notgedrun- 
gen »Dicke Eier«-Musik sein muß, 
sondern verspielt tuntig und glamou- 
rös auftreten kann. Das typische 
Männerargument »Nicht schlecht für 
eine Frau« kippt sich hier von selbst 
über Bord, da die Schlechtigkeit eine 
dem Trash inheränte Qualität ist. Im 
Klartext: je rumpeliger, desto besser. 
Natürlich ist all das - bis hin zu The 
Saints-Coverversionen — völlig retro 
und so manche Band von der anderen 
nicht zu unterscheiden. Allein jedoch 
gemeinsam: Der Spaß an der Sache 
jenseits jeglicher jungunternehme- 
rischer Interessen. Ein Spaß, der bei 
den besseren Nummern durchaus 
ansteckend wirkt. 


[Thunderbaby Records/Hasselstr. 120/40599 
Düsseldorf/thunderbaby_TheQueen@ 
bigfoot.com] mb 


BOHREN UND DER CLUB 
OF GORE 
Sunset Mission (CD) 


Die Ausnahmeerscheinung aus 
Hannover ist nach längerer Schwei- 
gepause mit einer Musik zurück, die 
noch immer nicht »Expo«-tauglich 
sein dürfte - und zwar alleine 
deshalb nicht, weil Hörerin und Hörer 
bereits nach fünf Minuten Musik- 
genuß in Agonie erstarrt sein werden. 
Alles andere also als 2000-Futuris- 
mus und Zukunfts-Euphorie, im 
Gegenteil: morbide Nostalgie macht 
sich breit. Modern Jazz in Zeitlupe: 
Bohren haben die Gitarre gegen 

ein Tenorsaxophon ausgetauscht, 
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was ihre Musik nun nicht mehr nur 
langsam, sondern auf schrecklich 
ergreifende Weise süßlich macht. 
Sunset Mission setzt sich aus musi- 
kalisch ursprünglich freundlichen 

bis sentimentalischen, zum Teil auch 
kulturindustriell gelähmten Elemen- 
ten zusammen, aus Easy Listening 
Mood Music, »Jazz for Lovers« 

und Luxusdampfer-Begleitmusik und 
läßt sie durch Verlangsamung be- 
drohlich werden. Die komplette CD 
ist von einer dunklen Grundstimmung 
durchzogen, vergleichbar mit der 
Kulisse von Venedig in »Wenn die 
Gondeln Trauer tragen«. Es ist aber 
auch durchaus möglich, die Musik 
von Sunset Mission eindimensional 
als das zu hören, was sie ober- 
flächlich vorgibt: Romantik für Ver- 
liebte. Fraglich allerdings, welchen 
Verlauf ein solches Rendevouz nach 
dem Hören der Sunset Mission 
nimmt. 

[Wonder/EfA] mb 


TAKU SUGIMOTO 
Opposite (CD) 


Diese Veröffentlichung korrespondiert 
mit zwei weiteren hier besprochenen 
Aufnahmen, zum einen mit dem /n 
Bern-Gitarrenduo von Loren Mazza- 
Cane Conners und Jim O’Rourke — 
nur folgerichtig, denn beides sind 
Veröffentlichungen der Noire-Reihe 
auf dem Schweizer Hat-Label —, zum 
anderen mit dem japanischen Bar 
Aoyama-Improvisations-Sampler, 
ebenfalls folgerichtig, ist doch Gitar- 


rist Sugimoto auch einer der federfüh- 


renden Musiker auf diesem Sampler. 


Opposite fügt sich ganz ein in die 
Tendenz minimalistischer, ruhiger Im- 
provisation, die trotz (oder vielleicht 
doch sogar eher wegen) ihrer Redu- 
ziertheit den Bereich des (expressiv- 
en, engmaschigen, vielnotigen) 
Freejazz verläßt und sich der Neuen 
Musik (Stichwort: Morton Feldman) 
annähert. Taku Sugimotos 1997 auf- 
genommene Soloimprovisationen für 
Elektro- und Akustikgitarre sind pure 
Klangarchaik, langsames, von Pausen 
durchsetztes Spiel von eleganter Ver- 
haltenheit. Was die improvisierende 
Szene hier - und Taku Sugimoto im 
besonderen als eine ihrer treibenden 
Kräfte - auf die Bühne bringt, ist das 
genaue Gegenteil von Japan Noise, 
wenn auch als dessen Kehrseite viel- 
leicht ein und demselben Geist ent- 
Sprungen: So entgegengesetzt Sugi- 
moto und Merzbow beispielsweise 
klingen, loten sie doch beide Extreme 
aus, sind Puristen, die eine Idee an 
deren Grenzen bringen. Eine weitere 
Ähnlichkeit zu Merzbow: Opposite 
ist zwar in zwanzig verschiedene 
Nummern aufgeteilt, läuft aber in ei- 
ner Grundstimmung homogen durch. 
Genau dies darf allerdings nicht mit 
Einfallslosigkeit verwechselt werden 
(sonst wären einige der größten 
Musiker des ausgegangenen Jahrhun- 
derts, La Monte Young, Steve Reich 
und allen voran Morton Feldman 
ebenfalls einfallslos gewesen), son- 
dern zeichnet einen ganz persönli- 
chen Stil aus. Sugimotos Entschlackt- 
heit an der Gitarre (an dieser Stelle 
ließe sich viel über das Miteinander 
von Avantgarde und Traditionalismus, 
also fernöstlicher Religion anmerken) 
ist ein Zeugnis von Konsequenz, 

das allem gräßlich modischen Post- 
modernismus die kalte Schulter zeigt 
und darauf mit einer warmen Musik 
reagiert, bei der auch noch das Ver- 
stärkerbrummen wie ein kleines 
Fläammchen züngelt und Wärme spen- 
det. So viel als Plädoyer für eine 
»kleine« Musik, die so viel mehr Emo- 
tionen transportieren kann nals die 
größten Soundsysteme und schnell- 
sten Fingerfertigkeiten. 


[Hat Noir /Helikon Harmonia Mundi ] mb 


CHRISTIAN MARCLAY 
Record Without a Cover (LP) 


INSTITUT FÜR FEINMOTORIK 
Negemergenz (LP) 
CD-Projekt (CD) 


FELIX KNOTH 
Die Pein vom Haupt entfernen 
(LP-Objekt) 
War Christian Marclays halb beschrif- 
tete und halb bespielte '85er-Ohne- 
Cover-Platte bislang nur als Reliquie 
im Broken Music-Katalog zu bewun- 
dern, so gibt es für das Sammlerfuß- 
volk jetzt ein Weiß-Vinyl-Reissue. Aber 
Achtung, analfixierter Fetischist: »Do 
not store in a protective package« — 
hä? aber ich muß doch - »naaaiillin, 
tu's nicht, das bringt Verderben!« 
Also: Werkästhetischer Double-Bind 
in klassischer Engführung: Das Werk 
will explizit nicht konserviert werden, 
fordert seine eigene Deformierung, 
ja Zerstörung. »Ha, da zeigt sich, wer 
mit Grips und Herzblut rezipiert und 
wer bloß hortet!« - könnte man nun 
meinen, liefe die gediegene Sammler- 
lösung nicht darauf hinaus, ein erstes 
Exemplar im Mikrowellenherd zu 
grillen, auf die Satellitenschüssel zu 
montieren und ein Polaroid davon an 
Marclay zu versenden, während ein 
zweites wohlgefüttert für die Ewigkeit 
im Schweizer Banktresor verweilt. 
Ach ja, und was ist - falls das je- 
manden interessiert — auf der bespiel- 
ten Seite drauf? Springknisterkrusch- 
pel, erst noch zaghaft, bald verdich- 
tet, erste Jazz-Drum-Skratches, 
weitere Klangquellen, Muzak, Sound- 
tracks, Klassisches, auch Orgel, Kaval- 
leriegetröte, dicht und wüst geloopt, 
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geskratcht, gepitcht. Gefangene wer- 
den nicht gemacht. 

Einen DJ-Abstraktionsschritt weiter 
setzt das Bad Säckinger Institut für 
Feinmotorik an, wo man die Platten 
gleich ganz wegläßt und die Grooves 
unter allerhand Präparationsaufwand 
aus der schieren Apparatur heraus- 
lockt (vgl. testcard #7, S.124f.). 

Negemergenz - im Beiblatt auf- 
geschlüsselt als »negative emergent 
phenomenon« - führt den Immer- 
Mehr-Aus-Immer-weniger-Ansatz 
konsequent fort und funktioniert um 
so besser, je mehr das Produktions- 
besonderheitsverspielt-Genügsame in 
den Hintergrund tritt zugunsten ent- 
schiedener Beat-Neukonstitution samt 
allen so und nur so zu erzielenden 
Kicks und Steigerungen. Am Ziel wäre 
die Sache in dem Moment, wo nicht 
nur pfiffig darüber geschrieben oder 
auf Schwarzjeans-Art-Events fach- 
männisch armverschränkt davor ver- 
harrt, sondern real dazu getanzt wür- 
de. Oder ist das längst so? Oder will 
das Institut doch ganz was anderes? 

Aber nicht genug der Feinmotorik- 
Fragen, etwa: Ist diese unbespielte 
CD - mit Aufdruck: »Please note: CD 
is faulty! (lim. edition 1/1)« + »Send 
message to Address on Backcover« 
(auch hier grüßt Marclay aus der 
Ferne) — dafür gedacht, als Endlosrille 
auf dem Plattenteller abgetastet zu 
werden? Das klappt bei mir — naja - 
in Maßen, klingt so ähnlich wie die 
Platte vorher. Hätte man drei, vier 
davon und sieben Hände ... Aber 
was ist dann mit der im Inlet eigent- 
lich angekündigten CD mit von ande- 
ren Künstlern (alike: Sudden Infant, 
Shave Ass, Herkules Dreigang Duo) 
aus dem ursprünglichen Rohmaterial 
zusammengewurschtelten Stücken, 
die normal abspielbar sein sollen? 

Kriegt man die erst, wenn man da 
wirklich eine Message hinfaxt? Oder 
soll das Ding doch besser gleich zu 
Marclay an die Satllitenschüssel? 
(Yeah, macht das Spaß, sich in vier 
Minuten für immer und ewig als 
doofer Nixchecker zu diskreditieren!) 
Uff, nächster und letzter Versuch: 
Plattenobjekt von Felix Knoth, auf 


Rene Heids Rund um den Watzmann- 
Label, ziemlich imposant, ein verita- 
bler Pappkarton, drin eine Platte, die 
auf jeder Seite vier kurze, jedesmal 

in Endlosrillen mündende Stücke hat, 
dazu ein runder Pappaufbau zum 
Auf-die-Platte-Stecken und acht kurze 
Pappfilmstreifen zum Einlegen, 33rpm, 
Nadel drauf, Licht aus, Funzel drüber, 
und - ah, es funktioniert! — durch die 
Schlitze sieht man, wie sich Knoths 
Gesicht verzieht, wow, gleich den 
nächsten Streifen rein, und nächster 
Track. Vielleicht im Ganzen nicht so 
eindrücklich wie Gysins Dreamma- 
chine, aber allemal eine gute Varian- 
te, mag darüber auch leicht der soge- 
nannte Inhalt aus dem Blick geraten. 
Immerhin drängeln sich in dem (neben 
anderen) im Booklet abgedruckten 
Titeltext (»Die Pein vom Haupte tren- 
nen«) aus der ciorangetränkten Feder 
Ditterich von Euler-Donnerspergs Be- 
funde wie: »Die auf den Lügenfeldern 
der kampferregten Diesseitswelten 
erlittenen Niederlagen, die verbissen 
herbeigezwungenen und wohlgepfleg- 
ten Besitzstreite — in Liebe gewickelte 
Schenkungen eines selbstisch gestal- 
teten Jenseitserlebens — haben sich 

zu dürftigen Vollerfüllungen der Nie- 
derlage, des Kaltfleisches und des 
Kalthirns verschnödet.« Roland Koch 
wird ihn dafür verklagen. 


[Locus Solus/Institut für Feinmotorik/Rund 
um den Watzmann] ju 


STATION 17 
Bravo (CD) 


Die Redner und Sänger (meist reden 
sie, manchmal singen sie aber auch) 
schnappen Phänomene des Alltags 
wie Bäckerblume, Lila Pause und 
Ich rauche gern auf und geraten 
von solchen scheinbaren Kleinigkeiten 
aus zum Allgemeinen und Philosophi- 
schen. Die Stimmen der Verrückten, 
als die Station 17 (notgedrungen?) 
gehandelt werden, stehen kaum mehr 
im Mittelpunkt, haben sich im Gegen- 
satz zu früheren Platten davon ent- 
fernt, sich wie Psychogramme und 
Milieustudien einem Publikum zu prä- 
sentieren, das sich anhand solcher 
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Aufnahmen gerne am »Anderen« wie 
an einer Freakshow ergötzt. Aus den 
»sabbernden Mongos«, als die Sta- 
tion 17 das Sonderpädagogen-Publi- 
kum wie auch das voyeuristisch-bohe- 
mistische Foucault-«Wahsinn und 
Gesellschaft«-Postpunk-Publikum 
hatte rühren und faszinieren können, 
ist eine Band geworden, die sich zu- 
gunsten von Beats und Sounds immer 
mehr in Sachen Selbstdarstellung 
zurückgenommen hat. Das Ergebnis: 
Bravo ist die (zumindest musikalisch 
gesehen) wahrscheinlich bislang 
beste Station 17-Platte (was auch 
die daran Beteiligten sagten: die erste 
Platte, die sich nun alle auch gerne 
anhören, die nicht nur wie Therapie 
rüberkommt). Ganz gleich, welcher 
sogenannt Behinderte und welcher 
sogenannt Nichtbehinderte an wel- 
chem Aufnahmeprozeß beteiligt war 
(gerade die Tatsache, daß eine solche 
Unterscheidung auf Bravo ununter- 
scheidbar geworden ist, stellt sie weit 
vor alle vorherigen Station 17-Veröf- 
fentlichungen): Bravo verdeutlicht als 
ein tolles Soundmix-Dokument, das 
mit sämtlichen Dub- und sonstigen 
Nachproduktions-Wassern gewaschen 
ist, wie egal hier die Frage nach der 
Urheberschaft geworden ist. 
[What's So Funny About] mb 


THEODOR W. ADORNO 
Aufarbeitung der Vergangen- 
heit. Reden und Gespräche 
(4MC/5CD) 


His Masters Voice auf vier Cassetten 
(wie im übrigen jeweils auch Bloch 
und Hannah Arendt) oder - für die, 
die im Grandhotel-Abgrund ganze 


testcard #8 


Suiten halten - 5 CDs in Luxusaus- 
stattung, von Rolf Tiedemann (wem 
sonst?) repräsentativ aus den Zentral- 
domänen Adornoscher Zuständigkeit 
kompiliert: 1. »Was bedeutet Aufar- 
beitung der Vergangenheit?« (1959/ 
60) für seine Auseinandersetzung mit 
dem Nationalsozialismus (könnte Satz 
für Satz als Antwort auf die Schluß- 
stricher von heute durchgehen); 

2. »Bemerkungen zu Hegel« (1956, 
anläßlich des 125. Todestages, später 
Teil der »Drei Studien zu Hegel«) als 
Beispiel für Adornos zwar negativ 
gewendete, aber eben damit keines- 
wegs beendete Verbundenheit mit 
der dialektisch-geschichtsphilosophi- 
schen Denktradition (Steinigt mich, 
ihr vielbeschworenen testcard-Block- 
kopf-Adorniten, aber hier kristallisiert 
sich für mich alles, was mir an Ador- 
no auf die Nerven geht, sofern er, so 
wie Marx, mir um so mehr sagt, desto 
mehr er er- und nicht Fortsetzer 
Hegels ist — gerinnt doch gerade die- 
se Festtags-Apotheose vielerorts zum 
Musterbeispiel dialektischer Sophis- 
muskrämerei, die dem Gefeierten — 
gleich wie gewaltsam und ins Unkon- 
krete schlierend — selbst das noch 

zur Merite umbiegt, was sie jedem 
anderen umstandslos als menschlich- 
intellektuell-moralische Entgleisung 
vorgerechnet hätte); 3. »Der Jargon 
der Eigentlichkeit« (1963) als Fanal 
für Adornos Frontstellung zum 
fundamentalontologischen, dunkle 
Lehren in noch dunklere Leere hüllen- 
den Gewäsch der Zeit (auch hier 

gilt so gut wie jedes Wort bis auf den 
heutigen Tag, nur daß die Beispiel- 
listen aus neueren Modetheorien 
beliebig zu ergänzen wären); 4. »Das 
Altern der Neuen Musik« (1954/5) 
exemplarisch für Adornos Ausnahme- 
stellung als Musiktheoretiker und vor 
allem als — wenngleich nur äußerst 
punktuell zufriedenzustellender — Par- 
teigänger (nach außen) resp. Papst 
(nach innen) der Neuen Musik (gera- 
de dieser Beitrag, in dem er mit der 
Schönberg-Keule auf einigen Defi- 
zienzen im frühen Serialismus herum- 
prügelt, zeugt, mitsamt den hohen 
Wellen, die das seinerzeit in Kompo- 


nistenkreisen schlug, von der für 
heutige Verhältnisse unvorstellbaren 
Interventionsmachtfülle, über die 
Adorno - insoweit er andere und 
umgekehrt man ihn wahrnahm — 
damals verfügte); 5. »Zur Grundlage 
der gegenwärtigen Gesellschafts- 
struktur« (1968) stellvertretend für 
Adornos 'Hauptberuf’ als Soziologe 
und Gesellschaftsanalytiker (mit 
angesichts des heutigen Ökonomis- 
mus-Trommelfeuers zugleich rühren- 
den und anrührenden Schlußwen- 
dungen wie: »Meine Damen und 
Herren, ich bin am Ende [...] Kein 
Standort außerhalb des Getriebes läßt 
sich mehr beziehen, von dem aus der 
Spuk mit Namen zu nennen wäre. 
Nur an seiner eigenen Unstimmigkeit 
ist der Hebel anzusetzen. [...] Die 
Verselbständigung des Systems ge- 
genüber allen, auch den Verfügenden, 
hat einen Grenzwert erreicht. [Aber:] 
So undurchdringlich der Bann, er ist 
nur ein Bann. Soll Soziologie, anstatt 
bloß Agenturen und Interessenten 
willkommene Informationen zu lie- 
fern, etwas von dem erfüllen, um des- 
sentwillen sie einmal konzipiert ward, 
so ist es an ihr, mit Mitteln, die nicht 
selber dem universalen Fetischcha- 
rakter erliegen, das Ihre, sei es noch 
so Bescheidene beizutragen, auf daß 
der Bann sich löse«); 6. und zu 
guter Letzt (auch von Adornos öffent- 
lichem Wirken selbst) »Erziehung 

zur Mündigkeit« (ein Gespräch mit 
Hellmut Becker, Juli 1969, kurz vor 
seinem Tod) als Beispiel für Adornos 
Rolle als - ungeachtet aller in ihr 
konstatierten Dialektik —- wortgewal- 
tiger Streiter für Aufklärung (im 
klassischen Kant-Sinne als »Ausgang 
aus der ...«) und gegen alles Affir- 
mative, Regressive in der Welt (des 
Geistes). Hier läuft Adorno zu großer 
Form auf, zitiert autoritär vernebelte 
Nachkriegs-Pädagogik in Grund 

und Boden, eschauffiert sich mehr- 
fach über den - von ihm unnach- 
ahmlich skand(alis)ierten — »MUFF« 
im Bildungswesen und propagiert 
Maßnahmen zur prophylaktischen 
»Madigmachung« kulturindustrieller 
Versuchungen. 


Allein, wozu das Ganze auf Cas- 
sette hören, wenn man das meiste 
davon billiger und ausführlicher im 
Druck bekommt? Weil man dabei 
Kartoffeln schälen kann? Weil man- 
ches anderswo doch nicht so leicht 
erhältlich ist? Oder weil daran die für 
Adornos Arbeitsweise so aufschluß- 
reichen Differenzen zwischen (Radio-) 
Vortrags-Erst- und Schrift-Endfassung 
zu studieren sind? Das alles zieht 
nicht recht bzw. nur bei ohnehin 
Bekehrten. 

Entscheidend ist vielmehr die ein- 
läßliche Konfrontation mit Adornos 
Rededuktus, jener unvergleichlichen, 
die Parodie heraufbeschwörenden 
und doch so eindrücklichen Symbiose 
aus professoral-harmloser Hyper- 
artikuliertheit (auch hier konträr zum 
jovialen Bloch, den man sich leichter 
in die Bütt denkt) bei zugleich gera- 
dezu monströser, jeden Augenblick 
vollkommen in den Gegenstand 
verkeilter Insistenz und Wachheit. 
Was wäre es für ein Kulturschock, 
jemanden in einer aktuellen Talkshow 
unvermittelt so dozieren zu hören, 
vergleichbar ernst, elaboriert, ent- 
schieden, völlig unnachgiebig bei 
der Sache - ZAPP - ah, Christiansen, 
puh, gerettet. 

[Der HörVerlag, ISBN 3-89584-630-9] ju 


ß Voch j jünger, noch poppiger, noch näher am Leben. 
“ Startauflage: 2 Millionen. 


benjamin v. bohlen-helbach 


»Selten hat mich ein Buch so traurig und zugleich so heiter gestimmt.« 
Elke Heidenreich in »Wetten daß ...?« 


»Das ist Pop-Literatur, so wie ich sie verstehe.« 
Helmut Karasek, »Das literarische Quartett« 


»Das ist junge, das ist unvorbelastete Literatur.« 
Friedrich Merz 


»Einfach dufte.« 


nase Drews in »Der Rabe« 
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. man braucht auch mal eine Idee. 
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Pop und Destruktion Zr s| card 


ISBN 3-931555-00-3, 25 DM 
Antischallplatten, The Who, The Clash, 
GG Allin, Destruktive Coverversionen, 
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ge Busganen sind s Industrial, Laibach, Maschinenmusik, 
weiterhin/wieder erhältlich This Heat, Die böse Avantgarde 
im Buchhandel oder Moderner Horrorfilm, Die Wiener Gruppe, 


direkt beim VENTIL VERLAG. Fluxus u.v.m. 


testcard #2 

Inland 

ISBN 3-931555-01-1, 28 DM 
Krautrock, Jazz in der DDR, Selektion, 
Ladomat 2000, Oval, DOM, a-Musik, 
Musık am Bauhaus, Hoher Meißner 1913, 
Indigo, Monarchie & Alltag, Punk, 
Hausmusik, Boygroups, Kelly Family u.v.m. 
+ Auswahldiskographie 
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Sound 
ISBN 3-931555-02-X, 28 DM 
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testcard #4 

Retrophänomene in den 90ern 
ISBN 3-931555-03-8, 28 DM 

Die Goldenen Zitronen, Progressivrock, 
Apocalyptic Folk und die Neue Rechte, 
HipHop, Einstürzende Neubauten, 
Anthony Braxton, Peter Thomas, 

Trans Am, Revival in der Neuen Musik, 
Neoismus u.v.m. 


testcard #5 

Kulturindustrie - Kompaktes Wissen für den Dancefloor 
ISBN 3-931555-04-6, 28 DM 

Pop in Brasilien, Adorno/Horkheimer, 

Barry Guy und AMM, Das Ende der Indies, 

Gepflegter Rock in der DDR, Nirvana, 

In- und Außenseiter, Klassik-Hitparaden, 

Linke im Film, Situationismus, Stereolab 

u.v.m. + Auswahldiskographie 


\ 
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testcard #6 
Pop-Texte 
ISBN 3-931555-05-4, 28 DM 
Zur Krise der Pop-Kritik, Feminismus und Pop, 
Der „Ghetto*-Begriff in Punk und HipHop, 
Albert Marcoeur, Nurse With Wound, 

Crass, Thomas Meinecke/FSK, Red Krayola, 
Alan Jenkins/Deep Freeze Mice, 

Luther Blissett u.v.m. + Auswahlbibliographie 


testcard #7 

Pop und Literatur 

ISBN 3-931555-06-2, 28 DM Nähere Infos zu allen Ausgaben unter: 
Paratexte auf Plattencovern, ESP-Disk, 

Rolf-Dieter Brinkmann, Rainald Goetz, www. tes TC a r d. de 
Hubert Fichte, Social Beat, Krise der Kritik, 

Interview mit Wolfgang Müller, 

Literatur und DJ-Culture, Die Geburt der Comics, 

Interview mit Pierre Bourdieu, ... 


testcard #8 


Bücher 


caj (Carsten Jakobi) BILLY CHILDISH 


ci (Christoph Jacke) , 
ir (Ingo Rüdiger) Junger Mann ohne Kleider. 


is (Julia Schön) Rae 
ju (Johannes Ullmaier) Billy Childish: THE POP RIVETS, THE 
Ib (Luther Blissett) MILKSHAKES, WILD BILLY CHILDISH, 


mb (Martin Büsser) 


T 
tp (Tine Plesch) HEE MIGHTY CAESARS, BILLY 


CHILDISH AND THE BLACKHANDS, 
THE HEADCOATES, THEE HEADCO- 
TEES, Hangman Records, Bilder, 
Holzschnitte, Gedichte. Wie höch- 
stens noch bei Eugene Chadbourne, 
sind die Veröffentlichungen des 
britischen Künstlers kaum mehr zu 
überblicken, und genau wie Eugene 
Chadbourne — wenn auch anders 

im Stil — hat Childish eine eigene 
Kunstauffassung, aus der er jüngst 
kurzerhand eine neue Bewegung 
gemacht hat: »Stuckism«. Anlaß der 
Entstehung des »Stuckism« war der 
Vorwurf von Childishs ehemaliger 
Freundin Tracey Emin - einer derzeit 
hoch gehandelten Vertreterin junger 
britischer Kunst —, er sei in seinen 
Ausdrucksmöglichkeiten und Heran- 
gehensweisen festgefahren: »You 
are stuck!« 

Auch wenn Childish die gerade 
modische Kunstszene sowie sich 
selbst mit dem »Stuckism« hoch- 
nimmt, vertritt er doch mit Hingabe 
eine künstlerische Position, die vor 
allem eines ist: nicht-professionell. 


Der wahre Künstler/die wahre Künst- 


lerin ist nach Childish Amateurin, 
sucht sich selbst auszudrücken, will 
sich selbst kennenlernen, will die 
eigene Dummheit durchschauen und 
versucht so aufrichtig wie möglich, 
mit anderen zu kommunizieren. Krea- 
tivität für jede und jeden. Brutale 
Bilder, rauhe Sounds, Mut zur Häss- 
lichkeit und keine Politur — das kenn- 
zeichnet die Kunst von Billy Childish 
seit jeher. 

So verhält sich das auch mit seiner 
Prosa. Junger Mann ohne Kleider 
— Childishs zweiter Roman und 
als erster von Conny Lösch in höchst 
lebendiges Deutsch übersetzt - Ist 
ein Künstlerroman, läßt an Titel 
denken wie James Joyces Portrait 
des Künstlers als junger Mann 
oder Dylan Thomas’ Portrait des 
Künstlers als junger Hund. Nix 
neues also? 

Die Ingredienzien machen erst- 
mal wenig Hoffnung: Armer junger 
Mann mit literarischem Ehrgeiz, 
Sozialhilfe und schmutzige Matrat- 
zen, Eiterpickel und Verblendungen, 
jede Menge Pisse, Blut, Rotz, Eiter 
und Sperma und auch hie und da mal 
ein Floh; die Wirtin will die Miete, 
und die Mädels wollen nicht. Zwi- 
schendrin ein spezielles »Schriftstel- 
ler-Notizbuch«, Kopfschmerzen wie 
Blitze und die 7000 Jahre alte Leiche 
des »Medway Moorman«. 


Dieses Buch macht es Leserin 
und Leser nicht unbedingt einfach: 
Ich zumindest habe grundsätzlich 
wenig Lust auf eine Erzählung mehr, 
die, wie überdreht auch immer, von 
einem jungen Mann und seinem 
Schwanz handelt. Das ist vertraut, 
das hatte Philip Roth schon in Port- 
noy’s Complaint ausführlich genug 
erzählt. Und ein Begehren nach Schu- 
hen, egal in welcher Farbe, habe ich 
noch nie verstehen können. Auch der 
Wahrnehmung von Frauen in den 
Augen junger Künstler fügt Billy Chil- 
dish wenig Neues hinzu: nölige Mon- 
ster, Nutten, Schlampen, seltsame 
Alte und unerreichbare Prinzessinnen. 
Neu ist allenfalls, daß die Angst des 
Erzählers vor dem sogenannten an- 
deren Geschlecht durch seine Sätze 
scheint. 

Junger Mann ohne Kleider hat 
übrigens auch keinen roten Faden. 
Dafür hat es einen Erzähler, vor dem 
in der Literaturwissenschaft immer 
gewarnt wird: einen unzuverlässigen 
Erzähler nämlich. William Loveday 
hat große Ambitionen und verachtet 
die Welt, weil sie ihn nicht anerkennt 
und weil sie ihn immer mißhandelt 
hat: Traum und Wirklichkeit sind 
kaum zu trennen, die beschriebenen 
Situationen sind immer absurd und 
könnten sich genau deshalb so ab- 
gespielt haben. Eingefrorene Klos, 
Kneipen, in denen die Männer alle 
»Blue« heissen, feindselige Stimmung 
am Arbeitsamtschalter und im Eltern- 
haus der verehrten Kursty - der junge 
Mann ohne Kleider bewegt sich 
zwischen Größenwahn und Abgrund, 
zwischen Hochmut und Depression, 
zwischen arroganter Selbstüberschät- 
zung und gesunder Selbstironie: »Der 
Geist ist ein sehr feiner Mechanismus, 
sage ich mir, und er muss ständig 
gefordert und mit spezieller Nahrung 
versorgt werden, sonst füllt er sich 
mit den merkwürdigsten Ideen und 
Vorstellungen.« (5.122) 

Da wird’s denn auch interessant, 
da sieht der Erzähler als junger Held 
schwarze Panther durch die englische 
Landschaft laufen (wir assoziieren, 
gebildet wie wir sind, Rainer Maria 


Rilke) und er weiß, daß man ihn 
schwachsinnig und einen Trottel 
nennen wird — »was ein grober und 
unnötiger Tonfall im Gespräch mit 
einem jungen Autoren ist, der sich 
lediglich bemüht, sein Allerbestes zu 
geben, um die Tatsachen so zu be- 
richten wie sie ihm begegnen.« (5.18) 

Und wir entdecken in Lovedays 
Figur auch Überschwang und eine 
gewisse sympathische Bauernschläue: 
»Ich liebe es, völlig überflüssig Geld 
zu verschwenden und dabei immer 
einen kleinen Geldvorrat für einen 
verregneten Tag zu verstecken, ohne 
irgendjemandem davon zu erzählen 
und so die Leute anzustacheln zu 
glauben, ich sei arm, obwohl ich 
doch die ganze zeit fünfzehn Pfund 
sicher eingenäht im Saum meines 
alten Mantels trage, um in der Warte- 
schlange vor dem Bus mit altem 
Kleingeld herumzuklimpern und dann, 
wenn es die Leute am wengisten 
erwarten, einen Fünf-Pfund-Schein 
zu zücken ... Ein Held zu sein, darauf 
kommt es an, aber gleichzeitig muß 
man abgerissen und heruntergekom- 
men sein und fremde Frauen dazu 
bringen, daß sie über einen reden 
und an einen denken ... vor allem 
kommt es darauf an, geheimnisvoll 
zu bleiben.« (S.18) 

— schön ist's doch, verarscht zu 
werden und das auf ganzer Linie. 
Das macht das Buch dann wieder gut. 
Trotz Rotz und Sperma. Und irgend- 
wo kriegt's einen dann auch. Loveday 
erinnert sich: An den alkoholsüch- 
tigen Vater (es folgt charmanterweise 
ein Absatz über die Giftigkeit der 
Knollenblätterpilze) und die Mutter, 
die ihn nicht in Schutz genommen 
hat, an Onkel Norman, der ihm im 
Bett die Hosen bis zum Knie runter- 
zog und flüsterte: kannst du ein 
Geheimnis für dich behalten? Der 
Arzt, der William L. ansieht, daß er 
keinen Tumor hat und ihm Tabletten 
gibt, die seine Migräne in Schach 
halten sollen. Die Loveday natürlich 
nicht nimmt, weil er sich seinen 
Magen lieber mit Aspirin ruiniert. 

Natürlich hätten wir das alles 
ernstnehmen sollen. Die Spreu vom 
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Weizen trennen, die Spuren des Ent- 
wicklungromans herauskristallisieren. 
Als der Held im großväterlichen 
Matrosenanzug mit dem Fahrrad 
Richtung See fährt, um natürlich per 
Schiff ausgerechnet in Hamburg zu 
landen. 

Die letzte Station des konven- 
tionellen Entwicklungsromans war 
immer die gesellschaftliche Inte- 
gration des Helden - oder die end- 
gültige Vision des jungen Künstlers, 
die ihn zumindest mit sich selbst in 
Einklang bringt. Die letzte Station 
William Lovedays heißt St. Pauli, Ree- 
per-bahn. Wo er dem Sexpapst Rene 
begegnet — »Ich werde dir zeigen, 
was Ficken ist!« — und der Nutte 
Janet — »Ich muss das erst hochma- 
chen« - »So schnell vorbei ?« ... 

In Wirklichkeit überläßt es Childish 
schon uns, was wir glauben wollen 
und was nicht. Manch eine/r mag 
das Buch aufgrund fortwährender 
allseitiger Verwirrung zur Seite legen. 
Oder weil die Welt, die Childishs 
Erzähler uns präsentiert, rundherum 
häßlich und abstoßend ist. Niemand 
verhält sich freundlich, aufrichtig oder 
auch nur irgendwie normal - jeden- 
falls nicht durch die Augen von Wil- 
liam Loveday gesehen: »Alles in die- 
sem gräßlich bunten Wagen hat sich 
verschworen, um mich zu vergiften. 
Das muß von diesen ganzen Chrom- 
und Aluminiumbeschlägen kommen. 
Meine Aufregung wird immer stärker, 
bis ich spüre, daß gleich meine ganze 


testcard #8 


Brust explodieren wird. Aus Verse- 
hen trete ich hinten gegen den Sitz 
der alten Dame und sie und ihr Köter 
starren mich vernichtend an und 
dann, als wären sie eins, wenden 

sie ihre faustgrossen Köpfe ab und 
richten ihre Augen wie Giftpfeile 
nach draußen, durch die schmutzigen, 
regenverschmierten Fenster.« 

(5.122) 

Ob es Childishs Absicht war? 
Mich erinnert das an Christina Steads 
Künstlerinnenroman Der Mann der 
die Kinder liebte - in dem die 
Heldin und ihre Mutter auf jeweils 
eigene Art eine Weltsicht präsentie- 
ren, die ver-rückt ist, gefärbt von 
den eigenen unterdrückten Gefühlen 
der Zurückweisung, Aggression, Wut. 
Oder an Romane wie Jean Rhys’ 
Sargassomeer - in dem das wahr 
wird, was ausgesprochen wird — so 
wie der Medway Moorman, 7000 
Jahre tot, auf einmal eine recht 
schleimige Realität für William Love- 
day wird. Überhaupt: Der junge Mann 
ohne Kleider mit der Migräne, die ihn 
buchstäblich blitzartig überfällt, paßt 
recht gut zu anderen Romanen mit 
künstlerisch begabten ProtagonistIn- 
nen, die ganz einfach die Welt nicht 
verstehen und daher als psychotisch 
erscheinen — wie z.B. auch Sylvia 
Plaths Die Glasglocke. Der Sinn all 
dieser Romane liegt übrigens darin, 
die Weltsicht der an der Realität irre 
gewordenen ProtagonistInnen zu 
bestätigen. Ironischerweise gewinnt 
Junger Mann ohne Kleider — 
Kunst eines Studenten, der von der 
Kunstschule flog, Kunst eines Lega- 
sthenikers, Autodidakten und Ama- 
teurs — gerade im literaturwissen- 
schaftlichen Abgleich. 

Getreu dem eigenen Kunstver- 
ständnis hält sich Childish außerdem 
auch ans selbstauferlegte Diktum, die 
eigene Dummheit zu durchschauen. 
Weil William Lovedays Begrenzungen 
deutlich werden, wir ihn immer wie- 
der zu Recht Narr, Trottel oder Idiot 
nennen können, läßt sich auch sein 
Leid an der Welt verstehen: Childish 
hat genug Distanz zu seinem jungen 
Mann ohne Kleider, um eben keine 


Autobiographie zu schreiben, sondern 
einen Roman. 

»Was die Leute wirklich am mei- 
sten zu erschrecken scheint, ist die 
Angst, daß ihre Dummheit entdeckt 
werden könnte, daß sie sich was 
zurecht gesponnen oder sogar einen 
totalen Blindgänger verkauft haben. 
Also setzen sie ihre Brillen auf, schüt- 
teln ihre lauten Lätzchen aus und fan- 
gen an, einen Haufen langweiliger 
und unverschämter Fragen zu stellen, 
ob ein Buch Fakt oder Fiktion ist. Als 
wäre Geschichte keine Fiktion, und 
als würde der verdrehte Blödsinn, den 
man sich ausdenken kann, nicht vor 
trauriger unwiderlegbarer Wahrheit 
nur so triefen.« 


[Billy Childish: Junger Mann ohne Kleider. 247 
S., Maas Verlag, ISBN 3-929010-59-3, 28,-] tp 


M.G. BURGHEIM 
Future Pop. Roman. 


In diesem Buch findet sich eine klug 
beobachtete und schön formulierte 
Passage: »Die Rockabillies hatten auf 
den politischen Sound der Sechziger 
geschimpft, die Folkrocker den 
Hardrock verachtet, die Metaller den 
Punk, die Punks den einlullenden 
Computersound, und mittendrin, 
alles durchdringend, hatte der Main- 
stream alles aufgesaugt und sich 
doch nie wirklich verändert. Am Rand 
des Geschehens auf hohem Roß die 
E-Musiker, für die das sowieso alles 
ein und derselbe Mist war.« 


M.G. Burgheim 
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Eine leichte, nur zu verständliche 
Traurigkeit in diesen Zeilen des 1968 
geborenen Autoren. Wenig verständ- 
lich bleibt jedoch vor einem solchen 
Hintergrund, warum sein Romande- 
but Future Pop nicht wütender aus- 
gefallen ist. Es bleibt brav im Genre 
der Pädagogik-Literatur stecken, 
damit prototypische »Good willk- 
Schul- und Jugendlektüre, didaktisch 
nach Vorbildern wie Die Welle ver- 
fasst, also nicht wirklich gut geschrie- 
ben, sondern voller Figuren, die 
leblose Statisten bleiben. Klare und 
zugleich stilistisch schön umgesetzte 
Gedanken wie die oben Zitierten sind 
absolute Ausnahme. Im kommerziel- 
len Sinn flott, dialogreich und also 
wenig eindringlich verfolgt Future 
Pop lieber einen kruden Handlungs- 
strang, der sich wie ein Plot aus 
dem Computer liest. Passend zum in 
Schulen einsetzbaren Zeigefinger-Stil, 
ist die Protagonistin Lehrerin an einer 
Ostberliner (sic!) Schule, die mitver- 
folgen muß, wie sich ihre Schülerin- 
nen und Schüler mehr und mehr von 
einer neuen trendigen Band mit dem 
Namen Die Pioniere begeistern las- 
sen. Die Pioniere verdanken fröh- 
lichem Technopop mit optimistischen 
Botschaften ihren Erfolg, animieren 
Jugendliche dazu, ihre Zukunft selbst 
in die Hand zu nehmen. 

Das freilich sind Phrasen. Was 
sollen die Jugendlichen in die Hand 
nehmen? Und zu welchem Zweck? In 
seinen besseren Momenten weiß der 
Roman solche Hohlheit an das Ge- 
schwätz der »jugend«- und »zukunfts«- 
orientierten Schröder-Regierungen zu 
koppeln, die Gemeinplätze von Schrö- 
ders »99er Neujahrs-Ansprache stan- 
den geradezu Pate für das Pioniere- 
Modell. Eine solche Aktualität zeigt 
zugleich, wie schnell das Buch ent- 
standen ist, wie schlampig es daher 
hat ausfallen müssen und wie gut es 
vielleicht hätte ausfallen können, 
wenn sich der Autor mindestens ein 
Jahr mehr Zeit für Thrill, Psychologie 
und politische Hintergründe gelassen 
hätte. Denn, keine Angst: Nichts 
spricht dafür, daß sich die politische 
Lage bis dahin geändert hätte. 


Die Pioniere: Eine Mischung aus 
Techno-Hipness, LAIBACH-Monumen- 
talität und nostalgischer FDJ-Ästhetik. 
Gleichzeitig eine Art authentisches 
Streetworker-Hip Hop-Flair für weiße 
Zahnspangen-Kids, das zu mehr 
Selbstbestimmung aufruft und damit 
Anlaß ist, daß jede Menge Jugendi- 
nitiativen ins Leben gerufen werden, 
Schülerlotsen beispielsweise. Mit dem 
Moment, an dem die Schüler jedoch 
auf einen Morgenappell bestehen, 
wird das politisch bislang eher unfaß- 
bare und neutrale, weil in sich völlig 
inhaltslose Image der Band bedenk- 
lich autoritär, reaktionär. Recher- 
chen - von der mutigen Lehrerin 
trotz Drohungen betrieben — ergeben: 
Längst nutzen auch Neonazis Die 
Pioniere als Aushängeschild, um ihre 
Ideologie jugendgerecht zu verbrei- 
ten. Am Ende des Buches schließlich 
werden Die Pioniere für das Bundes- 
verdienstkreuz vorgeschlagen - eine 
eher lasche Pointe, nachdem längst 
kein Leser mehr durchblickt, ob 
die Band nun wirklich rechts ist, von 
Rechten nur benutzt wurde, ob die 
Regierung über die Band neokonser- 
vative Werte zu verbreiten versuchte, 
oder ob an diesem Beispiel aus jüng- 
ster Zukunft einfach nur gezeigt wer- 
den sollte, wie nahe sich SPD-Regie- 
rung, Jugendkultur und Neue Rechte 
bereits auf den Leib gerückt sind. 

Diese Verwirrung inmitten politi- 
scher Uneindeutigkeit läßt Future 
Pop ab der zweiten Hälfte lähmend 
werden, raubt alle Spannung. Es ist 
klar, daß Burgheim genau diese 
Transparenz zeigen möchte: Nach- 
dem Pop und Jugendkultur keinerlei 
gegenkulturelle Werte mehr für sich 
beanspruchen, sind sie inhaltlich 
so leer wie die »Neue Mitte«, die uns 
regiert. Leider taugt dieser Zustand 
wenig für einen Roman, schon gar 
nicht für einen, der auf Spannung 
hin ausgelegt ist. Als Essay hingegen 
wäre Future Pop womöglich ein 
treffender Befund geworden - nicht 
auf die Zukunft hin gemünzt, sondern 
auf die Gegenwart. 


[M.G. Burgheim: Future Pop. Geb., 206 S., 
Eichborn Verlag, ISBN 3-8218-0679-6 ] mb 
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SIMON FORD 

Wreckers of the Civilisation. 
The Story of Coum Transmis- 
sions & Throbbing Gristle. 


Was Sie schon immer über Throbbing 
Gristle und deren Vorgänger COUM 
Transmissions wissen, aber nicht aus 
apokryphen Quellen umständlich 
zusammenkramen, sondern lieber von 
anderen zusammengekramt, geordnet 
und am Stück geliefert haben woll- 
ten, das liefert jetzt Simon Ford mit 
seinem Doku-Bio-Ziegelstein. Und 
wer bis heute nicht wahrhaben woll- 
te, daß Genesis P. Orridge bis '73 
wie ein Hippie-Schrat vom Stamm 

Ya Ho Wa 13 aussah und spiritistische 
Flower-Power-Freak-Outs zelebrierte, 
erhält hier erstmals volle Aktenein- 
sicht. Gleiches gilt für die Körper- 
kunst-Extremthrills, die COUM in den 
Jahren vor der TG-Gründung im Fahr- 
wasser des Wiener Aktionismus dur- 
chexerzierten (viel Nacktheit, Exkre- 
mente, Kotzen, Ficken, Schmerzen — 
selbstredend vor kunstbeflissenem 
Publikum). Weniger spektakulär, aber 
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um so interessanter sind demgegen- 
über die relativ präzisen Angaben 
zum biographischen Background der 
COUM/TG-Akteure, sind letztere 
doch weder Erbprinzen noch Arbeiter, 
sondern — wie anders? — Bürgerkin- 
der, wenn auch gemischt vom unte- 
ren (Fan Tutti) bis zum oberen Rand 
(Christopherson). (P. Orridge als 
extremster Kandidat rangiert natür- 
lich in der Mitte.) 

Was das Buch dagegen trotz und 
wohl gerade wegen seines umfassen- 
den Dokumentaranspruchs nicht 
leisten kann und/oder will, ist jede 
tiefere Analyse der wechselnden 
COUM /TG-Konzepte, ihrer Wurzeln, 
diskursiven und a-diskursiven Impli- 
kationen, Frontstellungen, Konti- 
nuitäten, Grenzen und inneren Wider- 
sprüche sowie ihrer popästhetischen 
Stellung und Katalysatorfunktion. Das 
bleibt jetzt Aufgabe einer eigenen, 
auf Fords Materialgrundlage aufru- 
henden Studie, die - von der Kultur- 
stiftung der Dresdner Bank mit meh- 
reren Planstellen unterstützt — auch 
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die weitere Entwicklung (Psychic TV 
+ Sektenanhang, Chris & Cosey, Coil, 
etc. — bis hin zu P. Orridges jüngsten 
Gender-Metamorphosen) kritisch ein- 
zubeziehen hätte. 


[Simon Ford: »Wreckers Of Civilisation. 

The Story Of Coum Transmissions & Throbbing 
Gristle«. Viele eigenwillig paginierte Seiten, 
mit zahlr. Abb., Black Dog Publishing, ISBN 1 
901033 60 0] ju 


STEFAN MÜNKER/ 
ALEXANDER ROESLER (HG.): 


Televisionen. 


»Das Fernsehen hat die Welt verän- 
dert, indem es sie in die Wohnzimmer 
brachte«, schreiben die beiden 
(Medien-)Philosophen Münker und 
Roesler im Vorwort zu ihrem Sammel- 
band Televisionen, der sich mitten 
in die aktuelle Diskussion um die 
Zukunft des Fernsehens in der sich 
beschleunigenden Mediengesellschaft 
begibt. Und das ist gut so. Vor eini- 
gen Jahren brachte Niklas Luhmann 
die offensichtliche Macht des Fern- 
sehens als Massenmedium mit der für 
ihn typischen, provokativen Aussage 
auf den Punkt, dass alles, was wir 
wissen, wir eben durch die Massen- 
medien wissen. Münker und Roesler 
knüpfen an dieser Stelle an und 
lassen 13 in der Mediengesellschaft 
vollkommen unterschiedlich situierten 
Autoren ihren fast freien Lauf. Wäh- 
rend Kerstin Bergmann und Siegfried 
Zielinski eine lehrreiche Nachhilfe- 
stunde zur Gechichte televisueller 
Medien vorlegen, diskutieren Alexan- 
der Kluge und Peter Paul Kubitz über 
die funktionale Beschaffenheit und 
Möglichkeit des Fernsehens, gibt 
Helmut Thoma (der Helmut Thoma) 
einen fast euphorisch-kämpferischen 
Ausblick, in dem Thoma das Fern- 
sehen auch zukünftig in der Zentrale 
der Massenmedienwelt verortet. Einig 
scheinen sich alle Autoren mit der 
Ansicht des Französischprofessors 
und McLuhan-Schülers Derrick 

de Kerckhove zu sein, dass die große 
Zeit der Wohnzimmertreffen und 
gemeinsamen Rezeption/Diskussion 
über fernsehmediale Angebote vorbei 


ist, und die Ausdifferenzierung des 
Mediensystems zu einer Individua- 
lisierung der Rezeption führt. Dabei 
fällt in Televisionen positiv auf, daß 
mit einer gewissen Offenheit an die 
Zukunft der Massenmedien gegangen 
wird und die Zuschauer nicht wieder 
als hilflose »Ofper« beschrieben 
werden, sondern, auch aus erkennt- 
nis- und wahrnehmungsteoretisch 
fundierter Perspektive (siehe die 
Aufsätze der beiden Herausgeber), 
dem Zuschauer eben ein gewisses 
Maß an aktiver Mitbestimmung und 
Selektionsfähigkeit zugetraut wird. 
Die einzige, für Sammelbände nicht 
untypische Schwierigkeit von Tele- 
visionen bleiben die sehr diver- 
gierenden Medienbegriffe, die beim 
Lesen am Stück zu mancherlei Irrita- 
tion führen können, hat man nicht 
sämtliche Standardwerke der Medien- 
theorie zur Hand. Trotzdem ist Tele- 
visionen ein hochinteressanter aktu- 
eller Pool an fundierten Überlegun- 
gen zur, wie der Mediensoziologe 
Richard Münch es formulieren würde, 
Dynamik der Kommunikationsgesell- 
schaft. 


[STEFAN MÜNKER/alexander roesler (HG.): 
Televisionen. Edition Suhrkamp: Frankfurt/M. 
1999, 240 S. brosch., 19,80 DM] cj 


RAINALD GOETZ 


Abfall für alle. 
Roman eines Jahres. 


Oje, viel zu spät, die Kritik hätte 
gleich beim Überfliegen mitgeschnit- 
ten werden müssen, von Satz zu Satz, 
von Reflex zu Reflex, am besten 
doppelt so lang wie das Werk selbst 
und mit noch mehr Füllkram zur 
Leseaktbeschleunigung. Nun aller- 
dings, im neuen Jahrmillionen, rächt 
sich schon die Nichtverdichtung, 


Einmalschluck-Faktur, das Ich-schreib- 


auf-was-mir-vorm-Fernseher-durch- 
den-Kopf-geht-Haftige, denn das jetzt 
nochmal einzeln aufzurollen, dazu 
fehlt der Drall, so denkwürdig die 
Sache war, und so unvermeidlich 

in fünf Jahren der Kommentarfoliant 
erscheinen wird, der entgeisterten 
Hauptseminaristen erschließt, wer 


Rosemarie Trockel, Gerd Wameling, 
Harald Schmidt und all die anderen 
waren. 

Also kurz die durchgekauten, 
inzwischen wieder halb verwesten 
Facts: Rainald Goetz hat 1998 im 
Rahmen seiner aktuellen Pentalogie 
Heute Morgen, einer Geschichte 
der Gegenwart (worin - nicht 
zuletzt im gigantomanischen Zu- 
schnitt — Hubert Fichtes Geschichte 
der Empfindlichkeit nachhallt) 
für eine vorher festgelegte Zeit ein 
Internet-Tagebuch namens Abfall 
für alle geführt und das — nachträg- 
lich modifizierte — Ergebnis mit dem 
Untertitel Roman eines Jahres 
(der nicht zuletzt der selbstverstümm- 
lerischen Müssen-»Roman«-drauf- 
stehen-sonst-nix-verkaufen-Beklom- 
menheit des Buchmarkts geschuldet 
scheint) herausgebracht, »weil Bücher 
sich halt doch irgendwie so toll an- 
fühlen« (so der Autor sinngemäß auf 
die unausbleibliche Frage, warum 
denn nun noch altbacken im Druck, 
wo doch erst so innovativ im neuen 
Medium blabla). 

Abfall für alle war sicher das 
Wichtigste, was Goetz seit /rre (1983) 
veröffentlicht hat, und wurde auch 
entsprechend aufgenommen. Der 
Struktur (nicht unbedingt dem Rang) 
nach steht es damit in der spätestens 
seit Lichtenbergs Sudelbüchern 
greifbaren Gattungs(umgehunggsltra- 
dition des »En-Passant-Hauptwerks«, 
also des Opus Magnum, das dazu - 
in Produktion wie Rezeption — nur 
werden kann, weil es, zumindest 
anfangs, nicht als solches, sondern 
als (relativ) Vor- bzw. Nebenläufiges 
begriffen und gerade so, d.h. im 
Windschatten intendierter (und sich 
darüber nur zu oft verflüchtigender) 
‚Hauptgeschäfte« spezifischer Eigen- 
dynamik fähig wurde. 

Zur Zusammensetzung: A) (All- 
tags-)Erlebnisprotokolle (gegenüber 
dem Gewicht der Welt-Handke, 
dem Goetz viel näher (und was viel 
unschlimmer) ist, als er wohl selber 
meint, insofern getoppt, als hier nicht 
nur datiert, sondern positivistisch- 


obsessiv gar immer die genaue Uhr- 
zeit mitnotiert wird (daß dabei we- 
nigstens sonntags Ruhetag ist, beru- 
higt zwar, hat jedoch angesichts 

der sonstigen Auswurf-Panik auch 
etwas ernüchternd Quietistisches), 

B) Medieninputwiedergaben (von 

A oft nur nominell zu trennen, da 
Medieninput ja hier mindestens 71% 
des Erlebens ausmacht; vom Rest 
gehen 25% in den eigenen Output, 
und der Rest bleibt für den Rest), 

C) Medien- und Informationsinput- 
reflexe (Wertungen, Haß- und Lobes- 
ausbrüche, wobei Goetz an mögli- 
chen Begründungen eher spart als am 
impulsiven Gestus), D) Reflexionen 
(obschon auch diese, als spontan-im- 
flow-verfertigte, meist mit ins Erleb- 
nishafte eingelassen, bisweilen aber 
auch en bloc, vor allem in den fünf 
»Praxis«-Teilen, seiner nachträglich 
dem Abfall einverleibten Frankfurter 
Poetikvorlesung), E) Arbeitsjournal- 
einträge für laufende und künftige 
Projekte (u.a. für die jetzt erschiene- 
ne Erzählung Dekonspiratione), 

F) Alltagsgedichte (unter der Rubrik 
KRANK), und G) Diverses (abgetipp- 
te Kassenzettel, Faxe usw.). 

Damit verbucht Goetz zunächst 
einmal ein paar — zwar eher mechani- 
sche, in der Häufung aber imposante 
und die Rezeption stark prägende - 
REKORDE: 1. Erster Als-Bekannter- 
Literat-Im-Internet-Tagebuch-Führer 
(der Medialaspekt ist freilich, abgese- 
hen vom schmunzelerrgenden Klappt- 
Nix-Generve, das Goetz beim Ins- 
Netz-Stellen seiner Sachen hat und 
wütend in den eingespeisten Text 
einspeist (»Steinzeit!«), weitgehend 
belanglos, da alle medienspezifischen 
Möglichkeiten wie Hypertextverket- 
tung, Hypermedia, offene Ergänzung 
oder Kommentierung durch andere 
gar nicht genutzt wurden, das Inno- 
vative sich also auf die (mehr oder 
weniger programmatische) traditio- 
nalistische Unterforderung des 
neuen Mediums beschränkt; bleibt 
also bloß die Besonderheit, daß 
die relativ zeitgleiche Publikation 
irgendwann Bumerang-Effekte zeitigt 
(das »Schreibst du da gerade über 


mich ?«-Syndrom), die es bei Ver- 
öffentlichung in einer Tageszeitung 
freilich genauso gegeben hätte); 

2. emsigster Textausscheider (864 
kleinge-, wenn auch nicht engbe- 
druckte Seiten, und das in 35 Wochen 
und bei allerhand Neben-Hauptpro- 
jekten — das Wohlgefallen des calvi- 
nistischen Herrgotts scheint für dieses 
Jahr gesichert); 3. Dem-Unmittel- 
baren-Zeitlauf-Am-Dichtesten-Auf- 
Den-Fersen-Seier (pointiert etwa in 
den Passagen, wo Goetz auf einer 
Suhrkamp-Party ständig das (Nicht-) 
Geschehen mitstenographiert (und 
entsprechend nervt??)); 4. Sich-Als- 
Autor-Am-Kopfübersten-In-Unser- 
Aller-Mediale-Gegenwart-Stürzer 
(penible Input-Protokolle (wenn auch 
nicht ganz so militant wie seinerzeit 
im 7989-Doku-Flash), ellenlange 
Talkshow-Kommentare, radikale 
Selbstüberantwortung an Eintags- 
diskurse; 5. Obwohl-von-allen-nomi- 
nellen-Pop = »Jung«-Autoren-der-mit- 
Abstand-Älteste-Stiltechnisch-am- 
Juvenilsten-»Herausrocker: (der »also- 
irgendwie-total-echt-aber-mäßig«- 
Sound, der, von vertrottelt-etablierter 
Seite plan mit Unfähigkeit identifi- 
ziert, eigentlich danach schreit, en 
masse kopiert zu werden, füllen sich 
die tipptipp Seiten dabei doch so 
tapptapp rasch — geht wirklichen 
Jungautoren freilich bei keinem 
mediensichtbaren Verlagshaus durch, 
ist also (Narren-)Freiheit/Markenzei- 
chen eines Etablierten). 

So weit, so quiness-mäßig. Doch 
erst jenseits dieser (angesichts einer 
vielschichtigen, Goetz nur zu bekann- 
ten Tagebuch-, Journal- und Frag- 
ment-Tradition von Valöry bis Brink- 
mann insgesamt nicht sooo spek- 
takulären) Formalia beginnt das, was 
die meisten — wenn sie überhaupt 
hineinwollten — wohl in diesem Text- 
fluß hielt, nämlich der schiere Inhalt, 
das unaufhörliche Was-nimmt-er- 
wahr, -was-nicht,-und-wie-findet-er- 
dies-und-das-und-die-und-den? Vor- 
aussetzung ist dabei, daß Goetz, als 
Spezialist und Prosylet des Allbekann- 
ten, die Erfahrungsgrundlage mit 
seinem weitgehend zeit- und medien- 
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kanalsynchronisierten Publikum teilt 
und also nie viel referieren, hinführen 
oder Interesse wecken muß, sondern 
stets gleich draufloskommentieren 
kann. Notwendig ist ferner auch 
eine Art gemeinsamer Voyeurblick 
aufs Geschehen (sei es das »wahre« 
= private) Leben des sich mit der 
Eigenthematisierung selbst in seinem 
Status zementierenden Star-Literaten 
sowie seines (mehrheitlich Promi-) 
Umfelds, oder sei es das medial 
ohnehin Offensichtliche), also eine 
implizite Klatsch-Komponente, 

die durch ihre ausgiebige Reflexion 
(=Sublimierung) beim Autor und — 
damit — auch bei der Leserschaft 
(die beide ihre Beobachter-beobach- 
ten-Beobachter-beim-Beobachten- 
Lektion gelernt haben) eher noch 
schaler wird — am befleckendsten in 
den unvermeidlichen Zweifeloffizien, 
was man denn nun preisgeben 

dürfe und was nicht (von anderen, 
versteht sich, denn von sich gibt 
Goetz, der seine Reality-Soap ja 
selber filmt & schneidet und sich 
hinterm Alles-Sagen-Gestus faktisch 
gut verborgen hält, sowieso nichts 
oder höchstens unbewußt, in zwei- 
ter Ordnung, etwas — dafür um so 
mehr - preis). 

Was nun die tausenden Einzelthe- 
men- und -kommentare angeht, so 
nähert sich Kritik hier — mit wachsen- 
der Differenziert- und Involviertheit — 
notwendig dem inhalteneutralise- 
renden Idiosynkratizitätsgrad der 
Goetzschen Statements selbst an, 
und jeder hat hier seine persönliche 
Abnick- resp. Stoßseufzerkolonne. 
Aus letzterer (meiner) etwa: Wie 
kann Gott es zulassen, daß ein so 
prominentes Pop-Lit-Aushängeschild 
in puncto Musik so abtörnend 
ohrenfrei agi(ti)ert? Oder: Warum 
diese starke, fast durchgängige Blick- 
beschränkung auf deutsches Kultur- 
(nicht)leben unter besonderer Suhr- 
kamp-Berücksichtigung (über 100% 
Autorenrabatt?) bei gleichzeitigem 
(Selbst?-) Haß auf vermeintlich per se 
zu bescheidwisserischen Provinzialis- 
mus? Oder: Warum müssen derart 
viele, teils sehr feinsinnige Beobach- 
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tungen - vor allem über Schreib- und 
Rezeptionsprozesse — dadurch wieder 
zu drei Vierteln neutralisiert werden, 
daß man sie nicht anders als in 
Schemata selbstquälerischer Vulgär- 
Dialektik miteinander ins Verhältnis 
zu bringen weiß (vgl. die endlosen 

‚Is ja super! Oder nee: totaler Horror! 
Oder nee, doch super! Oder nee etc.«- 
(Nicht)Befunde, die radikale Kontro- 
verse signalisieren, wo bloß Diffen- 
rezierungsmangel herrscht)? — und 
das, während man zugleich immerfort 
den ultrapostdialektischen Luhmann 
hypt, wenn auch sichtlich eher als 
(bestenfalls) sachfrei-folgenlosen 
‚Theorie«-Kick, unwillig oder -fähig zu 
jedwedem » Transfer«, d.h. hier dazu, 
die zahlreichen Applikationen, die 

die Systemtheorie — gerade etwa in 
bezug auf die in den Dekonspira- 
tıone-Notaten beschriebenen Kultur- 
betriebskonstellationen — ausnahms- 
weise einmal wirklich aufdrängt, auch 
nur anzudeuten (oder allgemeiner: 
über die — volkspädagogisch ehren- 
werte — Feier emphatischen »Theorie«- 
Erlebens hinaus zur Entspannung 
auch mal wirklich über etwas nach- 
zudenken). Oder: Wozu das müde 
Immunisierungsritual des permanen- 
ten Selbstausplapperns aller jeweils 
gerade nächstliegenden Einwände 
anstelle konkreter Ursachenbeseiti- 
gung (macht dies das Ganze doch auf 
Dauer nur noch schlimmer, weil sich 
der »er weiß/spürt/sieht es ja selber«- 
Impetus bald — wie zu lang gerollter 
Nasenpopel (Jaspers) — trüb verfe- 
stigt)? Oder: Warum dauernd panisch 
irgendwelchen Halbmist nieder- 
machen und dafür den Voll- und Drei- 
fachmist entweder ignorieren oder 
gar aus Kontextblindheit pseudomu- 
tig hypen? Schafft es die notorische 
Pop-Mittvierziger-Riege noch, sich 
aus ihrer inzwischen eigenweltlich- 
etablierten, im Ergebnis regressiven 
Tempo-Anti-Hippie-Alle-Scheiße- 
Überdreht-Gutfind-Zwangs-Sozialisa- 
tion herauszuwinden oder hört man 
sich das jetzt — entsprechend auto- 
matisch ansteigender Mediendienst- 
alter-Repräsentanzzulagen — noch 

die nächsten 35 Jahre immer lauter/ 


lahmer an, so wie heute etwa die 
Gräfin Dönhoff? (Scheußlich vor 
allem der hündische »O Tschuldigung, 
hab ich doch wieder intuitiv etwas 
nicht gut gefunden, aber das liegt 
mit Sicherheit an meinem negativen 
Wesen, denn sonst wäre es ja - Gott 
behüte! — KULTURPESSIMISMUS:«- 
Reflex — dessen Abwesenheit etwa 
das Ta/ge]bu/[ch] des so viel älteren 
Rühmkorf so viel angenehmer 
macht). 

Aber all diese Ätzfaktoren, gleich 
wie jeweils gelagert, sind — jetzt auch 
ein bißchen Legitimations-Dialektik! - 
dennoch unverzichtbar (obschon wohl 
kaum strategisch eingesetzt, ist Goetz 
doch erklärter Anti-Strategist (was 
uns wiederum strategisch freut)) — 
unverzichtbar also, damit man nicht 
vor lauter Zustimmung verblödet. 
Denn so zentral und wahlweise wich- 
tigtuerisch oder autistomonologisch 
sich dieses grund-und uferlose Das- 
gerade-total-so-und-jenes-total-so- 
Finden insgesamt auch ausnimmt 
(man stelle sich einen Moment lang 
vor, es käme von einem namenlosen 
Autor), so wenig kommt es aufs 
Übereinstimmungs-Saldo letztlich an; 
im Gegenteil, die Reibung setzt mehr 
frei von dem, worum es Goetz beim 
Schreiben zu gehen, was er vermit- 
teln zu wollen scheint. Insofern ist 
der hier gefundene Modus, der sich 
um seinen Stoff nie und um dessen 
Strukturierung kaum je eigens sorgen 
muß, der ihm gemäßeste: Autor- 
und Genre-Vektor wirken diesmal - 
anders als in »Werken« wie Rave, 
wo dasselbe Substrat in irgendein 
unzwingendes Formgewand gepreßt 
erscheint — weitgehend parallel 
bzw. künstlich parallelisiert (das ist 
dann auch der Kunstfaktor) — und 
Goetz sollte eigentlich immer so 
weitermachen, alljährlich und -minüt- 
lich immer neuen Abfall produzieren 
(wobei das »neu« insofern einge- 
schränkt scheint, als sich schon hier 
viel echter türmt: Dubletten, (aufge- 
regt vorgetragene) Banalitäten (deren 
Verpuffungsdampf oft die Pupillen 
beschlägt), Redundanzen, Gelaber - 
zählt zwar alles zwingend mit zur 


Mimesis des Aktuellen, zieht aber 
trotzdem nur die ersten hundertzwan- 
zig Mal). 

So ließe sich noch ewig weiter- 
rechten (zumal wo popliteraturhisto- 
rische Kaminerörterungen hinzutreten 
wie die, ob Goetz’ Bedingungslosig- 
keits-, Drive- und Maniac-Abstand 
vor allen Zeitgenossen — zumal vor 
der jüngsten Popliteratur-Tristesse - 
größer oder kleiner ist als der Brink- 
manns vor ihm), und all das, ohne — 
wie bis hier — das Buch überhaupt 
nochmal aufgeschlagen zu haben, 
was sicher ganz in dessen Sinne ist, 
so wie ja auch die überlange Haderei 
in zweiter Instanz nur Lob und 
einiges ja schon in erster schön ist 
(Soll ich doch noch einzelne Passage 
suchen? — etwa die, wo es darum 
geht, wie auch der Mond das Wasser 
in uns anzieht, schwächer als die 
Erde zwar, aber eben auch; oder 
die, wo Goetz zurecht nicht einsieht, 
warum er die Polizistin, die ihm bei 
irgendeinem Fahrrad-Vergehen ein 
Bußgeld aufbrummt, auch noch »ver- 
stehen« soll; oder die vielen anderen 
grundsympathischen Momente, auch 
und gerade in der Panik, im Herum- 
wursteln und Scheitern). . 

Für viele fungiert(e) Goetz - wäh- 
rend und nach seiner Abfal/l-Initia- 
tive mehr als je zuvor - als eine Art 
(ermutigender oder kompensatori- 
scher) Stellvertreter-Batman nicht- 
entfremdeten Lebens (oder immerhin 
doch: selbstbestimmten Irreseins) 

im EDV-Kenntnisse-Nötig-Kosmos. 
Wo und inwiefern er und sein 
Produkt dabei jeweils eher Statement 
oder Symptom sind und, sofern Sym- 
ptom, inwieweit pathologisch und, 
wo letzteres, inwieweit exemplarisch 
oder singulär und, wiederum wo 
letzteres, inwieweit genial oder bloß 
gestört, ist nicht ganz leicht zu sagen. 
»Aber das ist ja gerade das FaszI- 
nierende!« — muß noch an den 
Schluß, damit die Unbestimmtheits- 
wächter Frieden finden. Und auch 
geben. 


[Rainald Goetz: Abfall für alle. Roman eines 
Jahres. 864 S,, Suhrkamp, ISBN 351841094-6] 
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CHRISTIAN GASSER (HG.) 


Mutanten - Die deutsch- 
sprachige Comic-Avantgarde 
der neunziger Jahre. 


Bezieht sich der Titel Mutanten auf 
die eigenartigen Figuren, die sich in 
vielen der hier vorgestellten Comics 
tummeln, oder darauf, daß das Comic 
— und dies inzwischen endlich auch 
in Deutschland — zu einer Kunstform 
mutiert ist, die nicht mehr so abfällig 
behandelt werden kann, wie sie das 
hierzulande lange wurde? 

Der deutschen Behäbigkeit, das 
Comic als Kunstform anzuerkennen, 
entsprach — das muß zugegeben wer- 
den — über Jahrzehnte die mindere 
Qualität deutscher Comics. Man 
denke nur an den Muff der von Gar- 
tenlauben und Geranien-Mief um- 
spielten Mecki- und Pauli-Comics, 
denen nie etwas anderes als der 
schlechte Ruf anstand. Als Kind blieb 
unserer Generation natürlich dennoch 
nichts anderes übrig, als Fix und 
Foxi zu kaufen, wollten wir uns 
nicht ganz dem Disney-Monopol ver- 
schreiben, denn immerhin hatte Fix 
und Foxi verschiedene ausländische 
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Lizensen, druckte hierzulande erst- 
mals Comics wie Spirou, Die Mini- 
menschen und Isabelle. 

All das jedoch ist lange her. Die 
dreizehn in Mutanten vorgestellten 
Zeichnerinnen und Zeichner, darunter 
Martin Tom Dieck, Anna Sommer, 
Jim Avignon, Anke Feuchtenberger 
und Christian Huth, gehören - ihrer- 
seits mit Fix und Foxi aufgewachsen 
— der Generation an, die auch im 
Comic an keine große Erzählung 
mehr glauben kann, die also keinen 
Tim mehr in koloniale Abenteuer 
nach Afrika schickt, sondern die nur 
noch Fragmente von Erzählungen 
liefert — der Form nach jedoch in 
einem experimentellen Crossover, wie 
er in der Comicgeschichte einzigartig 
ist. 

In den sechziger Jahren hatten sich 
die Maler von Mainstream-Comics 
inspirieren lassen, inzwischen schla- 
gen sich in diesen Nicht-Mainstream- 
Comics die Einflüsse der Bildenden 
Kunst nieder, darunter Jean Dubuffet, 
George Grosz, Jean-Michel Basquiat 
und Martin Kippenberger. Aber nein, 
so einfach ist es dann doch nicht: 
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Es ist ja nicht so, daß die Comics 
inzwischen zur Kunst gefunden 
hätten (höchstens, was die Politik des 
Kunstmarktes angeht: Nun erscheint 
so etwas auch im renommierten Hatje 
/Cantz-Verlag), sondern doch eher 
so, daß die hier vertretene Generation 
sich nicht mehr darum schert, unter 
welcher Kategorie sie gehandelt wird. 
Die Durchdringung von Bildender 
Kunst und Popkultur, die unser Kunst- 
verständnis innerhalb der letzten 
zwanzig Jahre entscheidend verän- 
dert hat, findet hier, im Comic, ihren 
radikalsten Niederschlag, weil das 
Comic immer schon ein sympathi- 
scher Zwitter aus Kunst und Pop ge- 
wesen ist, ohne sich - in den besse- 
ren Fällen — für eines von beidem 
entschieden zu haben. Zugleich ist 
das Comic auch jene Form der dar- 
stellenden Kunst, der es in seiner 
Bild-Text-Kombination am ehesten 
gelingt, jene politische Sprachlosig- 
keit zu durchbrechen, die im kriti- 
schen Kunstdiskurs schon so lange 
beklagt wird. 


[Christian Gasser (Hg.): Mutanten - die 
deutschsprachige Comic-Avantgarde 
der 90er Jahre. Brosch., 160 $. mit zahlr. 
Abb., Ostfildern-Ruit, Hatje Cantz 1999, 
ISBN 3-7757-09000-2 ] mb 


DIANE WOOD MIDDLEBROOK 
Suits Me - The Double Life 

of Billy Tipton 

Gender Trouble hat Judith Butler 
ihr Buch über das Unbehagen an den 
Geschlechtern genannt und damit 
eine Diskussion entfacht, die locker 
bis zu Thomas Meineckes Roman 
Tomboy reicht. Billy Tipton, 1914 in 
Oklahoma City, USA geboren und vor 
11 Jahren, am 21. Januar 1989 gestor- 
ben, hat die Theorie gelebt. Aus 
Dorothy Lucille Tipton wurde Anfang 
der 30er Jahre Billy Tipton. Dorothy 
Lucille hätte mit hoher Wahrschein- 
lichkeit eine Karriere als a) Ehefrau, 
b) Konzertpianistin oder c) Klavierleh- 
rerin offengestanden. Billy Tipton - 
Pianist, Saxophonist, Bandleader, 
Entertainer, Agenturbetreiber, konnte 
schon in den 30er Jahren Terrain 
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betreten, das vor allem weißen Frau- 
en zumeist verschlossen war, konnte 
in einer Band spielen und touren, 
Leben und Musik professionell in Ein- 
klang bringen. Schlagzeilen in den 
Berichten aus aller Welt machte Billy 
Tipton erst, als er tot in seinem 
Wohnwagen gefunden wurde: Bei der 
Leiche des Musikers Billy T. handelte 
es sich um den Körper einer normal 
entwickelten, 75jährigen Frau. 

Niemand hatte es gewußt, seit 
Jahren nicht mehr: nicht Billys drei 
Adoptivsöhne, nicht seine drei letzten 
Lebensgefährtinnen Betty Cox, Mary- 
ann Cattanach und Kitty Kelly — die 
überdies durchaus als Billy Ehefrauen 
galten. Lucille Tipton hat ihre Rolle 
als Billy überzeugend gespielt — und 
deutlich wird aus dieser Lebensge- 
schichte, die das abegriffene Adjektiv 
spannend vollauf verdient, daß 
Geschlecht nicht zuletzt Schauspiele- 
rei ist, eine Frage der Inszenierung. 
Biographin Diane Wood Middlebrook 
zitiert Drag Queen Ru Paul: »You’re 
born naked and the rest is drag ...«. 

Ganz amerikanisch schafft Lucille 
Tipton sich eine neue Identität und 
schafft es auch deshalb, als Mann 
durchs Leben zu kommen, weil sie 
Erwartungen erfüllt - und damit frei- 
lich auch entlarvt: Wer Autos reparie- 
ren kann, gerne Rasen mäht, mit 
Werkzeug umgehen kann und Pfeife 
raucht — entspricht Normen, die in 
unserer Gesellschaft generell als 
männlich gelten und muß darum ein 
Mann sein. Und war seine Gesangs- 
stimme auch noch so hoch für einen 
Tenor — auf der Bühne stand doch 
ganz offensichtlich ein Mann, also 
hatte dieser Musiker eben eine hohe 
Stimme ... (für vice versa Experimen- 
te empfehle ich euch Tonträger des 
Sängers Jimmy Scott). 

Natürlich stellt sich auch die Frage 
nach dem »Warum«? Der Teenager 
Lucille erlebt das Scheitern der elterli- 
chen Ehe, Armut und die Depression. 
Trotz guter Erziehung und Ausbildung 
durch die Schwestern ihres Vaters 
will sie bei ihrer Mutter leben und 
das bedeutete schlicht, daß sie Geld 
verdienen mußte. Als Mädchen aus 


der Mittelschicht hat sie außer Klavier 
und Saxophon nichts Sinnvolles 
gelernt, und der Musik galt ohnehin 
ihr Hauptinteresse. Ist Lucille schlicht 
erfinderisch oder schlägt sie ganz 
bewußt zwei Fliegen mit einer Klap- 
pe, als sie — keineswegs ein hilfloses 
weibliches Wesen - sich eines Tages 
ein Stück Tuch fest um die Brust 
bindet, es mit einer großen Sicher- 
heitsnadel feststeckt, in Jungsklamot- 
ten schlüpft, die sie irgendwoher 
aufgetan hat, und sich um den Job 
des Saxophonspielers bei einer Band 
bewirbt? Und fortan auf Tour geht, 
im Radio spielt, die erste Freundin 
hat — notwendig schon um der 
Glaubwürdigkeit der Hosenrolle wil- 
len ... bis hin zum eigenen Quartett 
und zwei Schallplatten, die leider 
bislang nicht wiederveröffentlicht 
wurden. 

Diane Wood Middlebrook ist Dich- 
terin und eine zu Recht renommierte 
Biographin, hat über Walt Whitman 
und Wallace Stevens sowie über die 
US-Dichterin Anne Sexton geschrie- 
ben. Zur Billy Tipton-Biographin 
wurde sie auf Bitte von Billys letzter 
Lebensgefährtin Kitty Tipton, weil 
sie aus Spokane stammt, der Stadt, 
in der Billy Tipton zuletzt gelebt 
hatte. Middlebrook hat bewunderns- 
wert gründlich recherchiert, hat 
MusikerkollegInnen, ZeitzeugInnen, 
Lebensgefährtinnen und nicht zuletzt 
Photos aufgetrieben: Ein Kaleidoskop, 
das verschiedene Motivationsfacetten 
zeigt, diverse Gründe und Notwen- 
digkeiten andeutet, die Maskerade 
zu beginnen und aufrechtzuerhalten. 
Die Jazzszene jener Zeit — die Musi- 
kerinnen als »freaks« betrachtete 
und — von wenigen Ausnahmen ab- 
gesehen - allenfalls als Sängerinnen 
akzeptierte - spielt dabei genauso 
eine Rolle wie die Tabuisierung von 
Homosexualität in den 30ern bis in 
die 60er Jahre. Schwule, Lesben oder 
TransvestitInnen wurden »Herma- 
phrodite« oder »He-She« genannt 
und galten, sofern sie eben nur 
vereinzelt wahrgenommen wurden, 
als ExzentrikerInnen. Einige frühe 
Musikerkollegen von Billy wußten 


sehr wohl, daß er eine Frau war, 
die sich als Mann anzog. Weil sie 
aber Billys musikalische Fähigkeiten 
schätzten und sie das war, was als 
»guter Kumpel« oder »feiner Kerl« 
gilt, machte niemand ein Problem 
daraus. 

Middlebrook hat den Respekt 
und das intellektuelle Feingefühl, um 
Lucille von Billy zu unterscheiden — 
Billy als »Er«, als Musikprofi, als 
Mann in der Umgebung von Män- 
nern, als »Sie«, wenn von ihrem frü- 
heren Leben die Rede ist oder wenn 
ihre Umgebung weiß, daß sie Männ- 
erkleidung trägt. Und wenn von den 
Motiven und den geschickten Metho- 
den die Rede ist, die Billy als Produ- 
zentin der Illusion von Maskulinität 
vor und hinter der Bühne verwendet 
hat. 

Diskret und intelligent präsentiert 
Diane Wood Middlebrook ein Zeitpor- 
trait, einen höchst ungewöhnlichen 
Lebenslauf und eine Bandbreite von 
Denkmöglichkeiten, ohne Lucille/Billy 
einzuordnen und damit zu verraten. 
Middlebrook oktroyiert den LeserIn- 
nen keine Meinung auf — denn Billy/ 
Lucille hat sich nie ausführlich zu 
seinem Leben als Mann und auch nie 
zu ihrer Sexualität geäußert. Überlie- 
fert ist nur ein Satz, den sie zu ihrer 
Cousine Madeleine sagte: 

»Some people might think, I'm 
a freak or a hermaphrodite. I'm not. 
I'm a normal person.« 


[Diane Wood Middlebrook: Suits Me. The 
Double Life of Billy Tipton. London. Virago. 
1998. 326 S. ISBN 1-5381-658-2; ca. 55,- DM. 


Diane Wood Middlebrook: Er war eine 
Frau. Das Doppelleben des Jazzmusikers 
Billy Tipton. Malik Verlag. 1999. 400 S. 
ISBN 3-89029-136-8, 44.]tp 


DIE TÖDLICHE DORIS 
Kunst. 


Abgesehen von der Kelly Family gibt 
es wohl kaum eine Band wie Die 
Tödliche Doris, von der und über die 
mehr Bücher als Tonträger existieren. 
Und ähnlich wie die Kelly Family ist 
Die Tödliche Doris ja auch keine Band 
im herkömmlichen Sinne, sondern 


DIE TÖDLICHE DORIS 


MARTIN SCHMITZ VERLAG BERLIN | 
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eine Art lebendiges Kunstwerk. Wen 
wundert da noch, daß der Katalog 
zur Ausstellung im Kunstamt Kreuz- 
berg schlicht Kunst betitelt ist? Bei 
niemandem, der im Kunst-Kontext 
beheimatet ist — also bei der ganzen 
Riege von Jeff Wall bis Damien Hirst 
-, müßte auf einem Katalog Kunst 
drauf stehen (es sei denn so kippen- 
bergermäßig ironisch), weil eh klar 
ist, daß sie Kunst machen. Bei Der 
Tödlichen Doris ist dies allerdings gar 
nicht so klar — und es soll auch nicht 
klar sein. 

Die hier mit sehr vielen Bilddoku- 
menten angereicherte Geschichte 
der Berliner Gruppe um Käthe Kruse, 
Wolfgang Müller und Nikolaus Uter- 
möhlen verdeutlicht, daß die Arbeit 
der Doris immer eine Strategie der 
Dezentralisierung gewesen ist — nicht 
Vermischung der einzelnen Diszipli- 
nen, sondern eine Arbeit, die sich in 
keine der Disziplinen so ganz einpas- 
sen will. Weder U noch E, weder 
Pop noch Avantgarde, nicht richtig 
Kunst und nicht ganz Kitsch, nicht 
so ganz Performance ... und nur 
begrenzt Malerei. Beziehungsweise: 
All das zusammen. 

Zum Glück fördert der Galerist und 
Verleger Martin Schmitz diese Arbeit 
seit einigen Jahren, denn es ist mit 
Sicherheit eine Arbeit, die sich öko- 
nomisch kaum behaupten kann. 

Die Tödliche Doris hat einen Weg ge- 
wählt, anhand dessen die hermeti- 


sche Abgeschlossenheit, die Undurch- 


lässigkeit von Disziplinen und also 


Szenen und Klüngeln — am aller- 
schlimmsten: die Klüngel der Kunsts- 
zene — verdeutlicht werden. Darüber, 
wie die verschiedenen Szenen mit 
dem Fremdkörper Die Tödliche Doris 
in all den Jahren umgegangen sind, 
erzählt das Kunst-Buch einschließlich 
dokumentarischem Anhang, in dem 
sich Rezensionen über Die Tödliche 
Doris von den Anfängen bis heute 
gesammelt finden. Masterfrage: Ist 
eine solche Vorgehensweise nun sub- 
versiv? Niemand, der sich mit Der 
Tödlichen Doris beschäftigt, kommt 
daran vorbei, sich über die Gesetz- 
mäßigkeiten und Ausschlußmechanis- 
men des Kunstmarktes Gedanken zu 
machen. Insofern ist Doris-Arbeit vor 
allen Dingen sehr erhellend. Auf- 
klärung hat sicher etwas mit Subver- 
sion zu tun, geht ihr zumindest vor- 
aus. 


[Die Tödliche Doris: Kunst. Geb., 130 S. 
mit zahlr. Abb., Martin Schmitz Verlag Berlin, 
ISBN 3-927795-20-8] mb 


ANGELA DAVIS 


Blues Legacies and Black 
Feminism. Gertrude »Ma« 
Rainey, Bessie Smith, and 
Billie Holiday. 


Einem Essay von Angela Davis, der 
1998 in die beute neue folge #2 
in deutscher Übersetzung erschien, 
ist zu entnehmen, daß die Bürger- 
rechtskämpferin und Feministin Davis 
in den USA dieser Tage primär als 
ästhetisches Symbol gilt — Angela 
Davis: Das ist die mit dem Afro. 
Davis, die sich heute vor allem für 
die Verbesserung der Lebens- und 
Arbeitsbedingungen in US-amerikani- 
schen Gefängnissen und die Abschaf- 
fung der Todesstrafe in den USA 
einsetzt, wurde gar von der Magazin- 
beilage der New York Times unter 
die fünfzig führenden Modetrend- 
setter des 20. Jahrhunderts gewählt. 
Zynisch und deprimierend wirkt das 
angesichts der Tatsache, daß die ach 
so glamourösen Photos der Angela 
Davis, die heute vom Modejournalis- 
mus vermarktet werden, aus der Zeit 
stammen, als Davis »wegen Mordes, 
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Entführung und Mitgliedschaft in 
einer konspirativen Vereinigung im 
Zusammenhang mit den Fällen 
George Jackson und der Gebrüder 
Soledad angeklagt war«. Davis war 
damals, 1969, untergetaucht, galt 
dem FBil als eine »der zehn meistge- 
suchten Personen in den USA« und 
mußte sich folglich optisch stark ver- 
ändern, das »Bild der Revolutionärin 
... mit viel Puder zukleistern ...« 
Die Fotos, auf denen sie mit dem Afro 
zu sehen war, so Davis, »entfalteten 
ihre weiter reichenden, weil subtile- 
ren Kräfte vor allem als Prototyp des 
‚allgemeinen Bildes« das man sich 
fortan von schwarzen Frauen machen 
sollte«. Unzählige junge schwarze 
Frauen zogen behördliches Interesse 
der unangenehmsten Art auf sich, 
weil sie einen Afro trugen. Mit Davis 
selbst und ihrem Einsatz im afroame- 
rikanischen Widerstand, ihrer dama- 
ligen beruflichen und gesellschaft- 
lichen Stigmatisierung als Kommuni- 
stin, hat die modische Zweitverwer- 
tung aber auch gar nichts zu tun, die 
Aktivistin gerinnt, nostalgisch und 
chic, zur »Moderevolutionärin«. Die 
Photos, die bei ihrer Verhaftung und 
während ihres Prozesses gemacht 
wurden, werden (z.B. im US-Magazin 
Vibe) als Doku-Fashion ausge- 
schlachtet und verkauft. Die Zusam- 
menhänge, in denen diese Fotos 
entstanden, werden vergessen, nicht 
aufgearbeitet, das Bild der revolu- 
tionären Ikone genügt. »Es ist ernied- 
rigend, weil es unseren politischen 
Kampf auf eine Mode reduziert, und 
es ist demütigend, weil solche Begeg- 
nungen mit der jüngeren Generation 
[die Davis nur als Verkörperung 
einer Frisur, eines »Stylest wahrneh- 
men - d.Verf.] zeigen, wie fragil 
und wandelbar die Geschichtsbilder- 
und besonders afro-amerikanische 
Geschichtsbilder sind.«* 

Wandelbar und widersprüchlich 
ist das Bild afroamerikanischer Frau- 
en immer noch, auch anderswo. 
Der Verehrung der Bluessängerinnen 
Gertrude »Ma« Rainey, Bessie Smith 
und Billie Holiday als die Mutter des 
Blues, die Kaiserin des Blues und 
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»Lady Day« haftet gleichfalls etwas 
Ikonenhaftes an, das oft wenig mit 
dem Potential ihrer Songs auf for- 
malästhetischer wie inhaltlicher, gar 
politischer Ebene zu tun hat. Viel- 
leicht rührt das auch daher, daß der 
Erfolg dieser drei Sängerinnen nicht 
zu übersehen war, sich aber niemand 
eingehend mit dessen Ursachen 
beschäftigen wollte. In wissenschaft- 
lichen Studien gerät der Blues der 
Frauen oft zur Marginalie, werden 
sprichwortartige Interpretations- 
klischees festgelegt, z.B. »Männer 
hauen ab und Frauen weinen«, die 
dann mit einem Schulterzucken (Zei- 
chen des unausgesprochenen »Frau- 
en und das andere Gedöns?«) wei- 
terkolportiert werden. Denn — meint 
Davis, und sie belegt es auch ganz 
korrekt - wenn Blues überhaupt als 
Ausdruck von Protest gesehen wird — 
auch dies nicht die alltägliche Wahr- 
nehmungsweise —, dann wird männ- 
liche Dominanz von den vorwiegend 
männlichen Bluesforschern nicht als 
Grund für sozialen Protest gesehen. 
Angela Davis, zur Zeit Professorin 
für History of Consciousness an der 
University of California in Santa Cruz, 
beschäftigt sich in ihrem jüngsten 
Buch mit den Hinterlassenschaften 
des Blues und dem schwarzen Femi- 
nimus. 

Da Bücher über den Beitrag von 
Musikerinnnen zu egal welcher 
Musikrichtung hierzulande wenig 
Interesse bei Verlagen finden, werden 
leider wieder einmal nur Menschen 
mit Englischkenntnissen in den vollen 
Genuß von Angela Davis’ Analysen 
kommen. Schade, denn Davis leistet 
mit ihrer Studie nicht nur einiges an 
Bewußtseinsarbeit, sondern rückt 
auch schiefe Geschichtsbilder gerade 
- ihre Arbeit ist für wissensdurstige 
FeministInnen genauso erhellend 
wie für neugierige (Hobby )Musikolo- 
gInnen. Dabei geht Davis den Weg 
einer Analyse der Ästhetik und der 
sozialen Umstände und verzichtet 
auf die populistischere Methode der 
Interpretation anhand der jeweili- 
gen Lebensbiographie der Künstler- 
innen. 


Entscheidend für Davis Argumen- 
tationsführungen sind einmal die 
Liedtexte — in einer unschätzbaren 
Fleißarbeit hat Davis überdies im 
Anhang 252 Texte aus dem Reper- 
toire von Rainey und Smith transkri- 
biert; zum anderen ist die Art und 
Weise der Darbietung von Bedeutung, 
sofern das auf Tonträger heraus- 
zuhören oder in Berichten über Auf- 
tritte überliefert ist. Vor allem Billie 
Holiday gab den läppischen, aber 
kommerziell erfolgversprechenden 
Tin Pan Alley-Texten, die sie allzuoft 
sang, durch den Vortrag eine zum 
Wortlaut konträre Note. 

Unbedingt und grundlegend verge- 
genwärtigen müssen sich Leserinnen 
und Leser, daß der Blues etwa eine 
Generation nach der Abschaffung der 
Sklaverei entstand. Die »Abolition« 
hatte den AfroamerikanerlInnen Frei- 


"heiten gebracht, die unsereins heut- 


zutage kaum in Frage stellt. Die 
ehemaligen Sklaven konnten erstmals 
unterwegs sein, wohin sie wollten 
und sie konnten autonom über sexu- 
elle Beziehungen und andere Formen 
des Zusammenlebens entscheiden. 
Kaum verwunderlich also, daß Liebe / 
Sex — aber auch Gewalt und Abhän- 
gigkeiten in Beziehungen - und Rei- 
sen eine große Rolle im Blues spielen. 
Nicht verbessert hatte sich die öko- 
nomische Situation - manche, meist 
Männer, mußten reisen, um einen Job 
zu finden; den Frauen standen eher 
Tätigkeiten in den weißen Haushalten 
offen. Und: Als die Mutter des Blues, 
Ma Rainey, im Jahr 1900 als 14-jäh- 
rige ihre ersten Auftritte hatte, war 
das System der Rassentrennung im 
Süden der USA schon fest etabliert. 
Das soziale Bewußtsein der Afroame- 
rikanerInnen ist verständlicherweise 
vom Begriff »Rasse« überdetermi- 
niert, was, so Davis, gerade hinsicht- 
lich der Diskussion des Feminis- 
musbegriffs zu Lücken geführt hat. 
Vor allem der Klassencharakter des 
schwarzen Feminismus ist kaum 
untersucht. Das liegt unter anderem 
daran, daß auch hier bürgerliche 
Emanzipationsbewegungen dominier- 
ten und z.B. der rassistischen Hyper- 


sexualisierung schwarzer Männer im 
allgemeinen und schwarzer Frauen 
aus der Arbeiterklasse im besonderen 
durch Streben nach Bildung und 
Wohlanständigkeit entgegentraten. 
Einerseits war dies ein notwendiger 
Weg, andererseits schloß er die Le- 
bensrealitäten der schwarzen Arbei- 
terinnen aus. Fast alle ExponentInnen 
der Harlem Renaissance Ende der 
20er Jahre z.B., die ja eine afroame- 
rikanische Identität auf der Basis 
einer eigenen Ästhetik schaffen 
wollte, betrachteten den Blues als 
vulgär. Das erste von Schwarzen 
betriebene Plattenlabel Black Swan 
zog der »ungehobelten« Intonation 
einer Bessie Smith den ausgefeilteren 
Gesang einer Ethel Waters vor. 

Da setzt Davis denn auch an, 
stellt gegen herkömmliche Mittel- 
schichtsfeminismus-Historiographien 
von schwarzer und weißer Seite die 
mündlich überlieferten Texte der 
Bluessängerinnen, in denen sie Stra- 
tegien einer kollektiven Bewußtseins- 
bildung entdeckt, die eigentlich der 
Feminismus der 70er Jahre erfunden 
zu haben glaubte. Damit wagt Davis, 
wie schon zuvor, das Experiment 
einer Feminismusdiskussion, die 
Rassen- und Klassendenken überwin- 
det, die problematische Geschlech- 
terpolitiken neu aufgreifen will und 
kritisiert vor allem jene Ansichten, 
die jüngst durch den Million Man 
March wieder fröhliche Urstände fei- 
erte: daß die Rassenthematik immer 
Vorrang hat und daß »Rasse« (aka 
Selbstdefinition/Identität) implizit als 
männlich definiert ist. 


Ideologie, Sexualität und Häuslich- 
keit, Rivalinnen und Ratgeberinnen, 
Reise, Protest, Spiritualität, schwarze 
Ästhetik, soziale Implikationen und 
die Lieder von Ma Rainey, Bessie 
Smith und Billie Holiday: In acht Kapi- 
teln skizziert Davis anhand von Blues- 
texten die Bezüge zwischen sozio- 
ökonomischen und gesellschaftspoliti- 
schen Umständen, kulturellen Voraus- 
setzungen und Veränderungen und 
den Lebensentwürfen jener schwarz- 
en Frauen, die sich als Arbeiterinnen, 


als Wäscherinnen, Hausmädchen, 
Köchinnen, als Bedienungen, Prosti- 
tuierte — oder als Sängerinnen durchs 
Leben schlugen. Frauen, die sich 
mit Selbstbewußtsein eigene Werte 
bestimmten, Werte, die weder unbe- 
dingt der Monogamie, der Hetero- 
sexualität noch anderen sozialen und 
moralischen Mittelschichtsvorstellun- 
gen huldigten: allen voran die Unab- 
hängigkeit. Für romantische Liebe 
war kein Platz, mußte doch erstmal 
die Miete bezahlt werden - notfalls 
durch das Veranstalten einer »house- 
rent-party«, und legte frau doch Wert 
darauf, daß der Mann Geld nach 
Hause brachte und sie nicht zusätz- 
lich zu Lohn- und Hausarbeit noch ein 
blaues Auge kassierte. Die Blues-Bal- 
laden von der sexuellen Abhängigkeit 
sieht Davis dann auch im Rahmen 
eines Austausches zwischen Sängerin 
und Zuhörerinnen: Der Blues thema- 
tisiert im Gegensatz zum Spiritual — 
dem Verlangen nach kollektiver Frei- 
heit — zwar individuelle Bedürfnisse, 
indem sie aber öffentlich (mit)geteilt 
werden, nebst allen anderen Lebens- 
erfahrungen zwischen Glück und Suff, 
Reise und Gefängnis, wird deutlich, 
daß »Einzelschicksale« nicht die per- 
sönliche »Schuld« der einzelnen sind: 
Der Blues über eine verprügelte Frau 
2.B. vermittelt der mißhandelten Frau 
im Publikum, daß sie nicht die Einzige 
mit dieser Erfahrung ist. Angesichts 
des Vorwurfs der masochistischen 
Duldungshaltung gerade in Blues- 
songs von Frauen, verweist Davis auf 
die Möglichkeiten des öffentlichen 
Vortrags und der Interpretation, die 
Raum lassen für Doppelbödigkeit und 
Ironie. Darüberhinaus gab es durch- 
aus Songs über Rache, übers Weg- 
gehen und andere gute Ratschläge 
unter Frauen. 

Ebenso widerspricht Davis dem 
Vorwurf, die Bluessängerinnen seien 
unpolitisch gewesen — und legt den 
Finger in die Wunde manch voreinge- 
nommener Interpretation, die Rainey, 
Smith und Holiday die Fähigkeit 
zum strukturellen Denken abspricht. 
Protest könne sich auch über Ästhetik 
und Form ausdrücken und brauche 


keine Agitprop-Kanäle — abgesehen 
davon, daß derlei historisch nicht 
vorhanden war. Themen wie Armut, 
Obdachlosigkeit, Naturkatastrophen 
und ihre Folgen für die arme, schwar- 
ze Bevölkerung, ein ungerechtes 
Justizsystem, das »Vermieten« von 
Gefangenen, das faktisch die Skla- 
verei ersetzte, die Enttäuschung über 
das Leben im Norden und das Heim- 
weh nach den Südstaaten gehören 
durchaus zum Repertoire von Rainey 
und Smith. Auch Billie Holiday, deren 
Gesangsmaterial meist aus Tin Pan 
Alley Songs — den damaligen Schla- 
gern — bestand, war keineswegs 

nur eine Interpretin kitschiger Text- 
versatzstücke. Da ist Strange Fruit, 
jener Text über die Lynchjustiz, 

den sie sich mit dem Dichter Lewis 
Allan sofort als eigenen erarbeitete 
und fortan ihren »persönlichen 
Protestsong« nannte. Auch wenn's 
manche Forschungsliteratur und 
einige Biographen gern anders hätten 
und Holidays Beteiligung herunter- 
spielen, als müßte ihr der weiße 
Mann die ganze Widerlichkeit ras- 
sistischer Realität erst erklären, als 
sei sie nicht in der Lage gewesen, 

zu erkennen, wie sehr diese Worte 
sie selbst angingen — denn für den 
Beweis eines sozialrevolutionären 
Gewissens möchten im Nachhinein 
u.a. der Besitzer und der Manager 
des Caf& Society Punkte sammeln. 
Und da ist dann noch Holidays 
unnachahmlich eigene Art zu singen, 
die, so Davis, die klischierten Wor- 
thülsen ihrer Texte hinterfragt, um- 
deutet, zu Texturen zum Nachdenken 
macht. 

Sprechend ist's, daß die Harlem 
Renaissance mit Ausnahme des Dicht- 
ers Langston Hughes den kruden 
Blues ignoriert, und die Kirche ihn 
als Teufelszeug verdammt - schluß- 
endlich ignoriert er in Gestalt von 
Rainey, Smith und Holiday die Vor- 
herrschaft männlich geprägter Intel- 
lektualität, rüttelt er an den festen 
Burgen, die die Kirche errichtet hat 
und rückt stattdessen eine Gemein- 
schaft von Frauen in den Mittelpunkt, 
die Autonomie und das Recht auf 
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eigene Erfahrung über alle Arten 
überkommener Ketten stellen. Und 
so zeigt sich der gute alte Blues 
in noch einmal ganz anderer Art als 
höchst spannendes und revolutio- 
näres Genre. 

* Alle Zitate aus Angela Y. Davis: 
Afro-Images Politik, Mode 
und Nostalgie. in: Die Beute - 
neue Folge, #2, ID-Verlag, Berlin 
1998 


[Angela Y. Davis. Blues Legacies and Black 
Feminism. Gertrude »Ma« Rainey, Bessie 
Smith, and Billie Holiday. Pantheon Books, 
New York, 1998, 427 S., ISBN 0-679-45005-X, 
ca. 50,-] tp 


JUSTIN HOFFMANN / 
MARION VON OSTEN (HG.) 
Das Phantom sucht 

seinen Mörder. Ein Reader 
zur Kulturalisierung 

der Okonomie. 


Ausgehend vom »Abstraktionspro- 
zess des Finanzkapitals« (Frederic 
Jameson) stellt der Reader die Frage: 
»Können wir überhaupt noch davon 
ausgehen, dass Kultur und Ökonomie 
ein Gegensatzpaar sind?« — Das 
können wir natürlich nicht und das 
haben wir auch noch nie gekonnt. 
Wie aus einem Dornsröschenschlaf 
erwacht, werden hier nach langem 
wieder einmal Fragen nach ökono- 
mischen Zwängen und Bedingtheiten 
von Kultur gestellt, Zwänge aller- 
dings, die nicht notwendig mit der 
postfordistischen Gesellschaft zu tun 
haben, sondern an die Kultur immer 
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schon geknüpft war, da Kultur eben 
kein autonomes Wesen jenseits 
aller Materialität ist - etwas, wovon 
wohl auch nur noch ein paar esote- 
rische Inhaber alter geisteswissen- 
schaftlicher Lehrstühle träumen. 
Geändert hat sich sicher — und 
das spricht der Reader auch an — 
der Stellenwert, den Kultur für Wirt- 
schaftsunternehmen gewonnen hat 
und auch, daß Bereiche wie Werbung 
und Mode danach drängen, als 
Kunst angesehen zu werden. Vieles, 
was in Das Phantom sucht seinen 
Mörder angesprochen wird, bei- 
spielsweise die Umgestaltung der 
Museen zu Event-Räumen, die immer 
mehr Ähnlichkeiten mit Warenhäu- 
sern annehmen, findet sich in ähn- 
licher Form bereits im Kulturindustrie- 
Kapitel der Dialektik der Aufklä- 
rung, also in einem Text aus den 
vierziger Jahren. Das Phantom 
sucht seinen Mörder ist im Grunde 
eine erneute Kulturindustrie-Kritik, 
auch wenn die meisten Beiträge 
geflissentlich jenen adornitischen 
Begriff vermeiden. In dem Maße, 
in dem die einstige Hochkultur als 
Event-Kultur einem möglichst großen 
Publikum nahe gebracht und also 
kommerzialisiert wird, bemüht sich 
der bislang als Massenkultur geschol- 
tene Pop, als Kunst anerkannt zu 
werden. Das freilich ist auch nicht 
neu. In den Siebzigern warben Klas- 
sikschallplatten mit dem Titel Klassik 
für Millionen während Artrock sich 
anschickte, seiner Meinung nach, 
ernste Popmusik zu produzieren. 
Angela McRobbie behauptet in ihrem 
Aufsatz Kunst, Mode und Musik 
in der Kulturgesellschaft, daß die 
Verhältnisse momentan sogar gekippt 
seien: Die in der Ausstellung Sen- 
sation vorgestellten Young British 
Artists produzieren ihrer Meinung 
nach unreflektierte, leichte und kriti- 
klose Kunst, die wie Pop funktioniert, 
also ebenso hip wie warenförmig, 
während Drum'n’Bass stellenweise 
eine Musik hervorgebracht hat, die 
eher fähig ist, sich der Warenhaftig- 
keit zu entziehen. 


Wenn der Befund denn stimmt, 
ist er allerdings noch kein Anzeichen 
dafür, wie McRobbie schreibt, »daß 
weiterhin Ungleichheiten bestehen, 
die durch das Aufrechterhalten der 
kulturellen Geschmackshierarchie lau- 
fend reproduziert werden«, sondern 
daß wir uns im Gegenteil in einer Zeit 
befinden, wo alte Hierarchien unter 
den Künsten endgültig aufbrechen 
und obsolet werden. Die Frage ist 
doch längst nicht mehr, ob Bildende 
Kunst per se reflektierter und kritik- 
fähiger ist als Pop (alleine die Frage- 
stellung entstammt einem völlig 
bildungsbürgerlichen Blickwinkel), 
sondern lediglich, wo und auf welche 
Weise, völlig unabhängig vom Me- 
dium, eine Ästhetik geschaffen wird, 
die uns dermaßen anspricht, formu- 
liere ich mal vorsichtig, daß wir ihr 
schließlich auch Kritikfähigkeit unter- 
stellen — so wie McRobbie Drum’'n’- 
Bass eine solche Kritikfähigkeit eher 
unsterstellt als sie nachzuweisen ver- 
mag. 

Martin Becks intelligent geschrie- 
bener Artikel über Popgeschichte 
und deren Formatierung geht 
anhand der »Rock’n’Roll Hall of Fame 
and Museum« in Cleveland/Ohio da- 
von aus, daß sich elektronische Musik 
nicht im Rahmen eines Museums 
repräsentieren läßt, da diese Musik 
die Kategorien und Formatierungen 
des Museums »selbst zum Explodie- 
ren« bringt. Daß im Clevelander Mu- 
seum zwar Gitarren von Jimi Hendrix 
hängen, nicht aber der Turntable-Set 
von Jeff Mills steht, hat sicher etwas 
mit der Ignoranz der Betreiber zu tun, 
mit ihrer rockistischen Sichtweise, 
nicht aber damit, daß es eine Ästhetik 
gäbe, die sich der Musealisierung 
und Historisierung entziehen könnte. 
Dieser Traum ist seit Duchamp 
vorbei. 

Die einzelnen Kritikpunkte an Das 
Phantom sucht seinen Mörder 
trüben nicht die Notwendigkeit eines 
solchen Unternehmens, zeigen aber, 
daß viele Beiträge nicht wirklich Kritik 
an der Warenförmigkeit von Kultur 
üben, sondern sich so verorten, daß 
am Ende letztlich nur die eigenen 


Vorlieben bar aller Begründung geret- 
tet werden sollen - im einen Fall 
Drum’n’Bass, im anderen elektroni- 
sche Musik generell —, was sich so 
romantisch ausmacht wie der gesam- 
te Grundansatz des Readers, die 
Kultur am Ende wider besseres Wis- 
sen von ihrer Vereinnahmung durch 
die Ökonomie retten zu wollen. Klar, 
im verqualmten Kellerclub ist es am 
schönsten. Aber auch dort wird nicht 
mit Klickern bezahlt. 


[Harald Justin/Marion von Osten (Hg.): 

Das Phantom sucht seinen Mörder. Ein Rea- 
der zur Kulturalisierung der Ökonomie. 
Brosch., 274 S., b books Berlin, ISBN 3-933557- 
08-9] mb 


BORTLIK, GAUTSCHI, FREI 


D.J. Bobo - Die vergessenen 
Jahre 


Was soll das? Eine nicht autorisierte 
Biographie von DJ Bobo. Krude 
daherlayoutet, ein so etwas wie Au- 
thentizität suggerierendes Interview- 
stakkato mit einem Fragenkatalog in 
Obdachlosenzeitschriftenredakteurs- 
manier plus hintendrangepapptem 
Zitatenschatz, nur mühseriös zusam- 
mengetragen und -geschludert zu 
dem einzigen Zwecke, DJ Bobo zu 
dem zu erklären, für was er zweifels- 
frei steht: Blöde Musik für blöde 
Leute. Das Ganze kürzer, komprimier- 
ter, henscheidianischer daherge- 
drostet, wäre durchaus denkbar in 
der Reihe »Das peinliche Jahrbuch 
der peinlichen Persönlichkeiten«, also 
Punktum so unnötig wie ein Kropf? 
Für wen geschrieben? Mal wieder für 
die anderen? (Wohl kaum, siehe oben 
wie unten.) Ein Buch ergo, das den 
Käufer in spe so alleine läßt wie der 
als Musik titulierte Bläh- und Stuben- 
geruch von DJ Bobo die Legionen des 
übrigen Rests? Was zum Ablachen 
und Feixen also für die, die ihren 
besseren, allerbesten Geschmack in 
vierkantigen Tüten in ihre, mit über- 
codierten Eierharfen zugepfropften 
Buden zu tragen pflegen? 

Ein näherer, eher aus dem Geist 
des Zufalls abgefallener Seitenblick 
auf ein winziges biographisches De- 


tail des federführenden Herausgebers, 
ein gewisser Wolfgang Borrtlik, 
erlaubt zumindest auf halber Nach- 
durststrecke zur kaum illuminierten 
Erkenntnislampe so etwas wie eine 
Mutmaßung, die sich freilich — und 
hier heißt es einmal mehr vorwegneh- 
men — als Zumutung generieren wird: 
Wolfgang Bortlik hat für die Edition 
Nautilus zwei Romane von Stewart 
Home übersetzt (sowie mit einem 
halb und halb sympathisch-rockisti- 
schen Imbißbudenroman mit nahe- 
liegendem Titel Wurst und Spiele 
literarisch debütiert — doch das tut 
hier eigentlich nichts zur Sache). 
Stewart Home wiederum, in diesem 
Periodicum mehrfach bespiegelt, gilt 
als eloquentester Protagonist des in 
Ermangelung eines treffenderen 
Ismus sogenannten Neoismus, der 
nicht weniger als die Aneignung und 
Entfremdung vormals originär situa- 
ttonistischer Programmatik, sowohl 
in (anti-)künstlerischer als auch poli- 
tischer Hinsicht, mit dem einen Ziel 
Pfopagiert, zu beweisen, daß ein 
Emporschwingen, kurzum ein Andre- 
hen der Radikalitätsschraube bis hin 
zur Sinnfreiheit eben doch möglich 
st. Stewart Home, selbst schon 
auf mehrfachen Wunsch gleich zig- 
fach zum Plagiat freigegeben, gebiert 
Sich also antidebordistischer als 
Debord selbst — was davon übrig- 
leiben wird, geht einmal mehr dank 
Kuratorenschläue als Konzeptkunst 
durch — wetten daß? (Womit wir, 
billig genug, wieder bei DJ Bobo 
angelangt wären). Liegt also der 
Schluß nahe, daß Wolfgang Bortlik 
Mit einem äußerst willfährigen, da 
von gerechten Rachegelüsten umne- 
beiten Eurodiscoproduzenten, sprich 
hundsgemein auf der Habenseite 
hintergangenem vormaligen DJ Bobo- 
Intimus, und einem vollkommen in 
Versenkung verschwindendem (gar 
fiktiven, multiplen?) ‚«Friedhofsgärt- 
ner« (Anspielung auf Kultur? Bloß 
welche?) im editorialen Gepäck, 
Sich seinerseits haufenweise neoisti- 
scher Kniffs und Tricks bedient — 
kürzt er nicht etwa nicht die »Schwei- 
zer Illustrierte« anspielungsreich als 


S.l. ab? Beweist er nicht, genauer, 
läßt er nicht mittels der Interviews 
gleichsam O-Ton- bzw. Echtzeit-kom- 
patibel beweisen, daß Pop und das 
Schreiben darüber mitnichten Gla- 
mour und »Hingerissen, auf das Hin- 
reißende zu zeigen«, gleich dieser 
ausgelutschte 82er Rausch, völlig hin- 
fällig, irrelevant sind im Angesicht 
einer Zuhälter-Biographie ähnelnden 
Vita des rappenden Bäckermeisters 
Rene Baumann aus dem Aargau, bes- 
ser bekannt als DJ Bobo, der inklusive 
aller im Umlauf befindlichen Raub- 
pressungen und Compilations (und 
deren Raubpressungen) zum jetzigen 
Zeitpunkt um die 80 Millionen Ton- 
träger (überschlagen) weltweit zu 
verantworten hat? Untermauert 
Wolfgang Bortlik mit seiner Fokus- 
sierung auf das bekennende »Schwei- 
zer-sein-und-dürfen« des DJ Bobo 
nicht folgerichtig die explizit nicht 
ausgesprochene, nur als sinnstiften- 
der Subtext angedeutete, alles über- 
toppende These, daß Pop schluß- 
endlich reaktionär oder gar schlim- 
meres ist? 

Obwohl diese Fleißarbeit seinem 
Gegenstand gemäß nur ein irrsin- 
niger Schwachsinn genannt werden 
kann, ist ein Aspekt, an dem zu- 
mindest Home seine Freude hätte, 
nun auch wieder nicht so ohne: End- 
lich mal ein Buch ohne Not, sprich 
Markt - da muß man einmal drauf 
kommen! 


[ Bortlik, Gautschi, Frei: »DJ Bobo - die ver- 
gessenen Jahre.« Fresh Production GmbH bei 
Edition Moderne, 112 Seiten] ir 


ALAN SOKAL/ 

JEAN BRICMONT 
Eleganter Unsinn. 

Wie die Denker der Post- 
moderne die Wissenschaft 
mißbrauchen. 


Fast jeder, der dies vielleicht liest, 
kennt die Geschichte von Alan Sokal, 
dem New Yorker Physik-Professor, 
der sich 1996 den Spaß machte, einer 
renommierten postmodernen Wissen- 
schaftszeitung einen ostentativ in 
deren Jargon und Zitierkosmos gehal- 
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tenen Nonsenstext unterzujubeln, 
den man dort dankbar annahm und 
zum Druck brachte. Indes war sehr 
rasch klar, daß das nicht, wie Analo- 
ges in anderen Wissenschaftsbe- 
triebssektoren, nur eine Schmunzel- 
story für den Mensatisch war, son- 
dern der Schmetterlingsflügelschlag, 
der den lang zusammengebrauten 
Feuilletonorkan einer Generaldebatte 
über Wert und Unwert der gesamten 
Postmoderne auslösen sollte. Viel 
Unerfreuliches wirbelte da hoch, vom 
wütenden Ressentiment der Ertapp- 
ten, das - nicht selten aufs Niveau 
inquisitorischer Ad-Hominem-Anwür- 
fe sinkend (Tenor: »Das kann kein 
sauberer Typ sein, der uns SO Vor- 
führt! «) — jeden noch so platten 
Scharlatan-und/oder-Dummkopf-Vor- 
wurf zu rechtfertigen schien, bis hin 
zum Gejohle rechtskonservativer 
Dunkelmänner, die in der punktuellen 
und letztlich konstruktiv gemeinten 
Dekouvrierung von sich links gerie- 
rendem Unsinn fälschlich eine 
Bestätigung ihres eigenen, rechten 
Stumpfsinns witterten (Eine gute 
Aufarbeitung bietet insgesamt: Loic 
Wacquant, Vor den Kulissen der 
„Sokal-Affäre«, in: Liber 1997, 5. 
159ff.). 

Nun meldet sich Sokal (gemeinsam 
mit Jean Bricmont) selbst noch ein- 
mal zu Wort, doch diesmal - sichtlich 
unter dem Druck aller mehr oder 
weniger absichtsvollen Fehldeutun- 
gen - satirefrei und (aus seiner Sicht) 
erschöpfend. Eleganter Unsinn 
operiert dabei - abgesehen von der 
als Anhang mitgelieferten Dokumen- 
tation und Erläuterung des besagten 
Aufsatzes — auf drei Ebenen: Die 
erste, elementarste gilt dem differen- 
ziert und repräsentativ geführten 
Nachweis, wie prahlerisch, kenntnis- 
frei und bezugslos sich postmoderne 
Galionsfiguren a la Lacan, Kristeva, 
Irigaray, Latour, Baudrillard, Deleuze/ 
Guattari und Virilio (kaum dagegen 
Derrida und gar nicht Foucault) aus 
dem terminologischen Hip-Inventar 
naturwissenschaftlicher Theoriebil- 
dung bedienen — was fatale, wenn- 
gleich dank Sokals Skrupulosität 
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kaum global gewendete Rückschlüsse 
auf den Denkhabitus dieser Intel- 
lektuellenszene nahelegt: Les Rois 
sont nus. 

Auf der zweiten, den Objektbereich 
transzendierenden und nach Erklä- 
rungen für dessen eklatante Indisku- 
tabilität und willig-breite Akzeptanz 
suchenden Ebene setzt Sokal sich kri- 
tisch mit einigen (ernstzunehmenden) 
Gewährsleuten postmoderner Rela- 
tivismus-Dogmen in der Wissen- 
schaftstheorie (vor allem Kuhn und 
Feyerabend) auseinander. Das Ergeb- 
nis — für mit der Diskussion Vertraute 
geläufig, doch bislang wohl selten 
so allgemeinverständlich und gebün- 
delt vorgetragen - lautet: Wesent- 
liche Teile berechtigter Popper-Kritik 
sind (teils willentlich) so zweideutig 
formuliert, daß sie falschen, für viele, 
die von der Materie nichts verstehen 
(wollen), nur zu verlockenden Kon- 
sequenzen Vorschub leisten (»Die 
Naturwissenschaft ist nur ein Mythos 
unter vielen«, »Mit der Unschärfere- 
lation/Chaostheorie/dem Gödel-Satz 
etc. wurde bewiesen, daß die Physik / 
Mathematik/Naturwissenschaft etc. 
auch irgendwie nicht stimmt« usw.). 
Ebenfalls in diese Kategorie gehört 
die klärende Auseinandersetzung 
mit Bergsons — von manchen Post- 
modernen nicht zufällig gern kol- 
portierter — Mißrezeption der Relati- 
vitätstheorie. 

Die dritte Ebene schließlich fragt 
nach den gesellschaftlichen und poli- 
tischen Voraussetzungen und Impli- 
kationen des postmodernen Sieges- 
zuges innerhalb der geistes- und 
gesellschaftswissenschaftlichen aka- 
demischen Linken insbesondere 
Frankreichs und der USA (In Deutsch- 
land ist die Lage diesbezügljch inso- 
fern entschärft, als sich die Welle hier 
an einem — bizarr genug — aus peni- 
bel bewachter Habermas-Hegemonie, 
gesundem Menschenverstand und 
traditionellem Konservatismus aufge- 
schlichteten Damm gebrochen hat). 
Auch in diesem Punkt sind Sokals 
Hinweise — unter anderem auf gravie- 
rende Defizite der orthodoxen Alt- 
linken, die historische Enttäuschung 


nach '68, die Bequemlichkeit risiko- 
loser Kompensationsgefechte, deren 
systembedingt zunehmende Eigen- 
weltlichkeit etc. — nur zu bekannt 
und deshalb doch nicht weniger 
triftig. 

Allein, so sehr jeder aufgeklärte 
und halbwegs aufmerksame Mensch 
guten Willens Sokals Darstellung 
sowohl inhaltlich als auch in ihrem 
klaren, vorsichtigen Gestus (Sokal 
macht sehr viele - richtige und wich- 
tige — Einschränkungen, etwa in 
puncto Ästhetik) Satz für Satz wird 
zustimmen müssen (einzig im wis- 
senschaftstheoretischen Teil wäre 
manche Kontroverse kritisch zu ver- 
tiefen); und so sehr hier allen aus 
der Seele gesprochen sein wird, 
denen postmoderner Spleen nicht 
nur als in seiner Verstiegenheit sym- 
pathischer, wenn auch in der Primär- 
lektüre auf Dauer etwas öder Weird- 
ness-Kick, sondern als massiver 
wissenschafts- und kulturbetrieblicher 
Druck zum Mitplärren bestenfalls 
gegenstandsloser, schlimmstenfalls 
pseudoantidogmatistischer Dogmen 
begegnet ist; so wenig werden die 
hier gelieferten Klarstellungen doch 
eingefleischte Hardcore-Adepten zum 
Umdenken oder künftige Meister- 
denker zum Ablassen von den immer- 
gleichen Selbstermächtigungshebeln 
und Entweder-Wahr-und-Trivial-oder- 
Erstaunlich-aber-Falsch-Aussagen 
bringen. 

Um so wichtiger wäre es demge- 
genüber, diejenigen zu erreichen, 
denen ihre postmoderne Sozialisation 
bei der Ausführung und Reflexion 
von eigentlich emanzipatorischen 
Absichten — gelinde gesagt - nicht 
weiterhilft und die Sokals Buch 
womöglich in der Einsicht bestärken 
kann, daß man gegen Ausbeutung, 
Machtmißbrauch, Sexismus, kultur- 
industrielle Konditionierung usw. 
plötzlich weitaus bessere Argumente 
hat (und intuitiv schon immer hatte), 
sobald man dieses oder jenes Über- 
bau-Credo fahren läßt: So braucht es 
etwa - aller unbestrittenen Boheme- 
Coolness zum Trotz — keinen allge- 
meinen Relativismus, um den Herr- 


schaftsanspruch jenes (überwiegend, 
doch weder notwendig noch durch- 
weg) weißen, westlichen, männlichen 
und heterosexuellen Machtverbun- 
des zu relativieren, der darauf aus 
scheint, die Welt möglichst bald und 
auf für möglichst viele möglichst 
unerträgliche Art zugrundezurichten. 
Und wer die Auswüchse einer aufs 
Technologische kupierten Schergen- 
wissenschaft im Sold großkapitali- 
stischer Drittmittelgönner anprangern 
möchte, tut sich keinen Gefallen 
damit, die (Natur)Wissenschaft(en) 
insgesamt, einschließlich all ihrer 
(wie immer im einzelnen problema- 
tischen) regulativen Prinzipien, einem 
Totalverdacht zu unterstellen, der 
einem — abgesehen von der grimmi- 
gen Genugtuung über den so erreich- 
ten Verbal-Radikalismus — bloß den 
Verlust der eigenen Sprechgrundlage 
einträgt. 

Eine zweite, gleichsam die inverse 
sinnvolle Zielgruppe wären dagegen 
diejenigen, in welchen Sokals Plä- 
doyer womöglich die Frage hervor- 
oder wieder in Erinnerung ruft, ob 
(natur)wissenschaftliche Kenntnisse 
und Fähigkeiten nicht eine ethisch- 
intellektuelle Verpflichtung implizie- 
ren, dergestalt, daß man sich nicht, 
gleich einem hochgezüchteten 
und entsprechend sorgfältig gehal- 
tenen Esel, vor jeden noch so mon- 
strösen Karren spannen läßt. Denn 
was hilft das klarste Verständnis der 
Relativitätstheorie, wenn man am 
Ende für Konzerne arbeitet, Lifestyle- 
Patterns anhängt und Parteien wählt, 
die - Lippenbekenntnisse abgerech- 
net — weder mit erkenntnisorientier- 
ter Wissenschaft noch mit sozialer 
Gerechtigkeit oder selbstbestimmter 
menschlicher Entfaltung (jenseits von 
Rat Race und technoamöbischer Be- 
dürfnisbefriedigung) etwas im Sinn 
haben. Für herablassendes Schen- 
kelklopfen über postmoderne Buch- 
stabenreiher, die - teils mit durchaus 
respektablen Absichten — über nicht- 
begriffene Quantenmechanik, Ther- 
modynamik, Chaostheorie etc. schwa- 
dronieren, besteht von solcher Warte 
aus nicht der geringste Anlaß. 


Schließlich wird Sokals Kritik ja 
gerade dadurch interessant, daß sie 
so eindeutig von links kommt. Denn 
wer sie von rechts her kooptieren 
wollte, müßte ihre Intention, die — 
wie spätestens jetzt völlig klar ist — 
eben nicht auf eine Schwächung, 
sondern gerade auf die integrative 
Selbstreflexion und damit Stärkung 
der Linken hinauswill, doch ziemlich 
aufwendig verbiegen. Auf der ande- 
ren, direkt betroffenen Seite dagegen 
könnte Sokals Intervention insofern 
mehr Nachdenken hervorrufen, als 
die bewährte Ausweichtaktik, der 
»Ist ja klar, daß der gegen uns ist!«- 
Bodycheck, doch gegenüber jeman- 
dem, der zwei Jahre unter den San- 
dinisten in Nicaragua gelehrt hat 
und sich allenthalben auf Chomsky 
beruft, nicht ganz so fraglos funk- 
tioniert wie üblich. Zwar werden 
findige Federn auch hier mit irgend- 
etwas bei der Hand sein (Vorschlag: 
»Da manifestiert sich doch nur das 
amerkanische Ressentiment gegen- 
über Frankreich als führendem 
Theorie-Standort« — was übrigens 
kompletter Unsinn ist), doch nichts- 
destoweniger und eben deshalb 
stellen Sokals Buch und Existenz 
doch eine Art GAU für die Kursent- 
wicklung einiger der lange Zeit über- 
bewertetsten (nicht dagegen unter- 
schiedslos aller) Postmoderne-Aktien 
dar. Und so viele Bände nun auch 
der Detailgerechtigkeit halber mit den 
Verdiensten aller mehr oder weniger 
eleganten Unsinnisten und — noch 
mehr - ihres oft gutwilligen Fußvolks 
zu füllen und nachzuschicken wären, 
so sehr und (auch historisch) nicht 
ganz zu unrecht wird manche der 
jetzt wieder zu erwartenden Invek- 
tiven gegen Sokal strukturell an jene 

nibelungenpampigen Verweise auf 
‚die historische Leistung Helmut 
Kohls für Europa und die Deutsche 
Einheit« erinnern, wie man sie dieser 
Tage pausenlos dem kollektiven 
Mund des glaubensirritierten CDU- 
Wahlviehs entströmen hört. Bullshit 
verpflichtet. 


[Verlag C. H. Beck, 350 S., ISBN 3 406 45274 4] 
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Georg Seesslen/Fernand Jung 
Stanley Kubrick 
und seine Filme 


GEORG SEESSLEN/ 
FERNAND JUNG 


Stanley Kubrick und seine 
Filme. 


Seeßlen ist eine der wenigen Perso- 
nen, bei denen das meist verächtlich 
gebrauchte Wort Vielschreiber zwar 
zutrifft, der deswegen jedoch immer 
wieder hochwertige Bücher voller 
pointierter Analysen — und seien es 
nur Denkanstöße - hervorbringt. 
Pünktlich zum Kinostart von Eyes 
Wide Shut legten er und Fernand 
Jung das erste umfangreiche und 
komplette Portrait von Kubrick in 
deutscher Sprache vor. Chronologisch 
nach dem Entstehen der Filme ange- 
ordnet, zeigen die einzelnen Analysen 
Entwicklung und Konstanz in 
Kubricks Werk und ergehen sich in 
den für Seeßlen typischen Deutungs- 
versuchen, die hinter den Bildern 
Immer mehr vermuten und für die ein 
Film nicht nur eine Geschichte ist, 
sondern zugleich auch ein Schlüssel 
zur Erklärung des zwanzigsten Jahr- 
hunderts. Von der Psychonalayse bis 
zur Okonomiekritik, von Nietzsche bis 
zur kritischen Theorie koppelt Seeßlen 
die Filmbilder an nichts weniger als 
die komplette Geistesgeschichte der 
Moderne, aus Liebe zu den Filmen 
bewußt überinterpretierend, als wolle 
er sagen, daß man nur genau hinse- 
hen muß, um zu begreifen, daß im 
Film bereits alles, wirklich alles 
steckt, worauf wir Antworten suchen. 
Nicht selten gerät er dabei ins 
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Schwärmen, beispielsweise über die 
gewaltige Szene in 2007, in der sich 
ein Knochen in ein Raumschiff ver- 
wandelt: »Es ist ein Moment von so 
umwerfender Schönheit und Trauer, 
daß kaum jemand, der diese Szene in 
einem Kino gesehen hat, danach 
noch ganz und gar die- oder derselbe 
war wie vorher.« 

So manche spekulative Interpreta- 
tion — beispielsweise die Lesart von 
A Clockwork Orange als Diskurs 
über die zeitgenössische Kunst, die 
bei den Droogs aus Rache dafür zur 
Waffe wird, daß sie die Leere des 
»von dem herrschenden Bürgertum 
angemaßten Moderne« verkörpert — 
wird verzeihbar vor dem Hintergrund, 
daß die Analysen stets auch für die 
Filme werben wollen, für den weiten 
Horizont an Bedeutungsebenen, 
den die Filme von Kubrick eröffnen. 
Damit ist Stanley Kubrick und sei- 
ne Filme ein positives Beispiel dafür, 
wie die sogenannte Kulturindustrie 
vor ihren Gegnern gerettet werden 
kann. Seeßlen liest Shining wie an- 
dere nur die Wahlverwandtschaf- 
ten lesen würden. So viel Respekt 
gegenüber der semiotischen Komple- 
xität des Kinos ist — zumindest seit 
Kracauer — beispiellos. 


[Georg Seeßlen/Fernand Jung: Stanley 
Kubrick und seine Filme. Brosch., 320 S. mit 
Abb., Schüren Verlag, ISBN 3-89472-312-2, 
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FRANZ DOBLER 

Auf des toten Mannes Kiste. 
»Get Gountry & Rhythm!« 

Wer Doblers Buch als Einleitung 

oder Chronik lesen möchte, wird ent- 
täuscht sein: Es gibt keinen in irgend- 
einer Form repräsentativen Überblick 
über die Geschichte der Country- 
Musik, sondern ist eine bunt zusam- 
mengewürfelte Textsammlung, die 
sich hauptsächlich mit Randstän- 
digem beschäftigt und gerade mal 
Hank Williams (senior, versteht sich) 
als klassischen Referenzpunkt auf- 
tauchten läßt. Dieses Durcheinander 
ergibt sich aus der Form: Auf des 
toten Mannes Kiste ist kein in sich 
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geschlossener Text, sondern versam- 
melt die Country-Kolumnen, die Franz 
Dobler innerhalb der letzten Jahre für 
die junge Welt geschrieben hat. Vie- 
les davon ist Tagesgeschäft gewesen, 
darunter jede Menge seinerzeit aktu- 
elle CD-Besprechungen, zum Teil von 
Phänomenen - z.B. Tilman Rossmy 
und FINK —, deren Bedeutung für die 
Countrymusik und die Musik im allge- 
meinen auch nicht über den jeweili- 
gen Tag hinausgeht. Und doch liegen 
Autor und Verlag mit der Veröffentli- 
chung dieses Durcheinanders in Buch- 
form gar nicht mal so verkehrt; aus 
ihr nämlich ergibt sich ein Flickwerk, 
das gerade durch seine Verwirrung 
zeigt, wie verschlungen die Country- 
Pfade verlaufen und wie wenig Coun- 
try (für all die, die es noch nicht 
wußten) in zum Klischee geronnenen 
Namen wie TRUCK STOP zu suchen 
ist. Um Hank Williams, den größten 
Referenzpunkt unter den Klassikern, 
vor all dem Schund zu retten, der 
unter dem Namen Country entstan- 
den ist, folgt Dobler nicht den breiten 
Highways, sondern den Landstraßen 
und staubigen Feldwegen. Dort findet 
sich der früh verstorbene, für das 
Country-Genre viel zu gutaussehende 
Gram Parsons, dort finden sich 
Schwarze wie Clarence Gatemouth 
Brown, von denen die weiße Südstaa- 
ten-Hegemonie zumindest symbolisch 
in Frage gestellt wurde, und dort 
tummeln sich Exoten wie Hasil 
Adkins, der seine erste Gitarre aus 


einer leeren Schweineschmalz-Kon- 
servendose bastelte und noch heute 
mit seiner One Man Band zum Ble- 
chernsten gehört, was Country, Blues 
und Rock'n'Roll zu bieten haben. 
Alleine das macht den Gebrauchswert 
von Doblers Buch aus: Anregungen 
zu erhalten und über diese Anregun- 
gen den Reichtum einer Musik zu 
begreifen, die nur deshalb so verrufen 
ist, weil der Allgemeinheit lediglich 
deren reaktionäre Vertreter bekannt 
sind. Wer bereits über Bands wie 
GUN CLUB, THE MEKONS, CAMPER 
VAN BEETHOVEN und GIANT SAND, 
die sich Country aus einer Punk-Atti- 
tude heraus angeeignet hatten, ange- 
fixt wurde, wird mit diesem Buch 
sicher sehr viel anfangen können. — 
Unangenehm sind jedoch, wie bereits 
erwähnt, jene Passagen, in denen 
Dobler auch noch traurige Indie-Figu- 
ren wie Tilman Rossmy unter seinem 
positiven Country-Begriff subsumiert 
und als liebgewonnenen Country- 
Sound vor dem retten möchte, was 
sie doch selber repräsentieren: jam- 
merläppisches Selbstmitleid von Män- 
nern, die gerne öfters und mit mehr 
Frauen ins Bett gegangen wären. 


[Franz Dobler: Auf des toten Mannes Kiste. 
»Get Country & Rhythm!« Brosch., 158 S. mit 
Abb., Edition Nautilus, ISBN 3-89401-337-0, DM 
26,-] mb 


KLAUS NEUMANN-BRAUN 
(HG.): 


Popmusik im Fernsehen. 


Verwunderlich genug, daß es bisher 
zum Thema Popmusik oder auch Pop- 
kultur im Fernsehen in der deutsch- 
sprachigen Wissenschaft kein Kom- 
pendium gegeben hat, ist doch der 
Einfluß popmusikalischer Medien- 
angebote nicht nur auf Jugendliche 
allgegenwärtig. Klaus Neumann- 
Braun, Soziologieprofessor an der Uni 
Frankfurt/M., hat nun mit Popmusik 
im Fernsehen einen abwechslungs- 
reichen Sammelband zu diesem all- 
gegenwärtigen Phänomen herausge- 
bracht (Neumann-Braun nennt das 
Buch »Sampler«. Im Sinne einer her- 
kömmlichen musikindustriellen Kom- 


pilation trifft dies sicherlich zu, ein 
Vergleich zum Aufzeichnungseffekt- 
gerät erscheint verfehlt). In diesem 
Band schreiben zumeist Medienwis- 
senschaftler und Soziologen über die 
unterschiedlichsten Beobachtungen 
und Analysen im Zusammenhang 
mit Musikfernsehen, Videoclips und 
jugendlichem Alltag(shandeln). Den 
wohl größten Verdienst haben Neu- 
mann-Braun selbst und sein Mitarbei- 
ter Axel Schmidt mit ihrer klar struk- 
turierten Einführung und der ergie- 
bigen Literaturliste zum Thema, die 
weitere Recherchen erleichtert, insbe- 
sondere, wenn man sich bisher noch 
überhaupt nicht mit dem interdiszi- 
plinären Themenfeld der Popkultur- 
forschung beschäftigt hat. Im weite- 
ren wird sich mit eher theoretischen 
Aspekten zur Rezeption und Ästhetik 


. von Musikfernsehen beschäftigt, 


wobei in Ulrich Wenzels Ausführun- 
gen Pawlows Panther. Zur Rezep- 
tion von Musikvideos zwischen 
bedingtem Reflex und zeichen- 
theoretischer Reflexion doch 

einige Formulierungen sehr vage und 
hypothetisch bleiben, so etwa die 
Beschreibung der Tonträger-Charts 
als Reservoir an Themen, die man als 
Jugendlicher heute kennen muß, um 
mitreden zu können. Dennoch wer- 
den in den theoretischen Forschungen 
erste wichtige Schritte gemacht, die 
hoffentlich bald ausführlicher darge- 
legt werden können. Die anschließen- 
den Hauptteile von Popmusik ım 
Fernsehen geben relativ kompakte 
Anrisse und Übersichten der Ge- 
schichte und Struktur des Musikfern- 
sehens (hier MTV und VIVA), der 
Diskussionsmöglichkeiten von Video- 
clips (z.B. Ramona Curry über 
Madonna-Marilyn-Marlene, Michael 
Altrogge mit einer interessanten Ana- 
Iyse des Prince-Videos Alphabet 
Street oder Eva Schmidt zu The Pro- 
digys Smack My Bitch Up) und der 
Rezeptions- bzw. Publikumsforschung 
jugendlicher Musiksender. Der Band 
kann durchaus zu einer Art Standard- 
Einstieg werden. Trotzdem sollte 
nicht vergessen werden, daß es seit 
Jahrzehnten im anglo-amerikanischen 


Bereich eine Hülle und Fülle von 
seriösen Veröffentlichungen zum 
weiten Feld der Popkultur gibt, deren 
Original-Lektüre meist ergiebiger ist 
als die in letzter Zeit so oft erschei- 
nenden, zusammengewürfelten Bei- 
träge zu den Cultural Studies. Zumal 
bei diesen oft so getan wird, als hätte 
man diese Forschungsrichtung nun 
spektakulär für den deutschsprachi- 
gen Raum neu entdeckt; werden 
Autoren dieser Richtung doch seit 
langem v.a. von Musikjournalisten 
Immer wieder verwendet und zitiert. 


[Klaus Neumann-Braun (HG.): Popmusik im 
Fernsehen. Edition Suhrkamp, Frankfurt/M. 
1999, 352 S. brosch,, 24,80 DM] cj 


RICHARD RORTY 
Stolz auf unser Land. 


Die amerikanische Linke 
und der Patriotismus. 


An Rortys Buch werden sich die Gei- 
ster scheiden müssen. Und doch dürf- 
te für alle Positionen, die man nun 
auch immer dem Text gegenüber ein- 
nehmen kann, gelten, daß es weder 
ausschließlich ein Ärgernis ist, noch 
ausschließlich ein Buch, dessen poli- 
tische Ratschläge ernst genommen 
werden können. Anders gesagt: Der 
gesellschaftliche Befund, den Rorty 
aufstellt, ist ziemlich treffend und 
entwaffnend wiedergegeben, die dar- 
aus abgeleiteten Konsequenzen sind 
zum Teil jedoch absolut katastrophal, 
zum Himmel schreiend reaktionär. 

In Verweis auf Walt Whitman und 
John Dewey, den großen Lehrer des 


Richard Stolz auf | 
Rorty unser Land | 


Pragmatikers Rorty, zeigt der erste 
Teil des Textes auf, daß es durchaus 
linke Positionen gegeben hat, die 
nicht auf Marx fußten und die außer- 
dem linke Ideale mit Patriotismus 
problemlos vereinbaren konnten. 
Denn nur, rückfolgert Rorty, wer sein 
Land liebt, ist wirklich dazu bereit, 
es politisch zu verbessern. Auch für 
Deutschland fallen einem diesbezüg- 
lich viele Linke ein, die im letzten und 
auch zu Beginn unseres Jahrhunderts 
sich als links und patriotisch zugleich 
verstanden hatten. Ersetzt man 
jedoch einmal Rortys hemdsärmelig 
amerikanischen Begriff Patriotismus 
mit dem des Nationalismus, wird 
einem schon mulmig. Rorty, einerseits 
von Globalisierung schreibend, an- 
dererseits geographisch von den 
Ländern des Holocaust weit entfernt, 
reflektiert an keiner Stelle, daß es 
sich alleine schon aufgrund der Natio- 
nalsozialisten (jene, die im Parteina- 
men vorgaben, sowohl Nationalisten 
wie Sozialisten zu sein) für die Nach- 
kriegslinke von selbst erübrigt hat, 
in nationalen Mustern zu denken. 
Daß Personen wie Ulrike Meinhof es 
dennoch taten, ist schlimm genug. 
Rorty glaubt, daß die Liebe zum 
eigenen Land dadurch emanzipato- 
risch fruchtbar gemacht werden kann, 
daß man das Land nicht als homo- 
genen Besitz der weißen Herrscher 
ansieht, sondern es als etwas Verbes- 
serbares begreift, das anderen Län- 
dern als Vorbild für Freiheit, Offenheit 
und soziale Gerechtigkeit dienen 
kann. Eine solche permanente Ver- 
besserung hin zur sozialen Gerechtig- 
keit, der Kampf gegen die Unter- 
drückung von Frauen, Schwarzen und 
Homosexuellen kann laut Rorty erst 
gelingen, wenn die Linke ein solches 
Land als positiven Gegenentwurf 
wirklich realisieren will, nicht aber - 
wie er es für die Gegenwart konsta- 
tiert -—, wenn sie die USA als auf 
immer an die weißen Krieger verloren 
sieht. Die Linke habe sich nämlich, 
indem sie den US-amerikanischen 
Staat mit einer unverbesserlichen 
imperialistischen Macht gleichsetzte, 
in die Bereiche von Hochschule und 
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Kultur zurückgezogen. Die dort abge- 
haltenen Schiebereien, wer sich am 
ehesten im Besitz der politischen 
Korrektheit befinde, haben, so Rorty, 
keinerlei Auswirkungen mehr auf 

die reale Verbesserung des Landes, 
schon gar nicht auf die der Schwarz- 
en, Frauen und Homosexuellen. Seine 
Kritik ähnelt diesbezüglich dem, 

was Pierre Bourdieu als Distinktions- 
gewinn bezeichnet hat: Engagement 
dient, nachdem es völlig kulturalisiert 
worden ist, nur noch der eigenen 
Positionierung im kulturellen Feld. 

Im Gegensatz zu Bourdieu macht 
Rorty die Ursache dieser Entwicklung 
jedoch daran fest, daß die populär- 
sten linken Theorien — die von Marx 
und von Foucault - sich in der poli- 
tischen Praxis als zum Scheitern ver- 
urteilt erwiesen haben. Foucaults 
Machtbegriff sei dermaßen allumfas- 
send, daß er jeder praktischen Hand- 
lung (die ja auch als Machthandlung 
ausgelegt werden könnte) die Hände 
bindet. Über Marx schließlich hält 
die Linke an einem Geschichtsmodell 
fest, das sich Veränderung nur als 
Revolution, letztlich also gar nicht 
mehr denken kann und will. »Die sek- 
tiererischen Abgrenzungen, die den 
Marxismus heimsuchten«, heißt es, 
»sind Ausdruck eines Reinheitsdran- 
ges, auf den die Linke besser verzich- 
ten sollte. « 

Jeder, der einmal in linken Struk- 
turen gearbeitet hat, wird vieles von 
Rortys Kritik unterschreiben können. 
Die pragmatische Ansicht, zu der 
inzwischen auch Pierre Bourdieu 
gekommen ist, daß endlich etwas 
getan werden muß, auch wenn es 
sich um ein Tun in kleinen Schritten 
handelt, hat etwas für sich. Proble- 
matisch ist allerdings der Rekurs auf 
Patriotismus als Motivation. So etwas 
möchte ich in Deutschland nicht 
hören. Und eigentlich auch in keinem 
anderen Land. Warum macht Rorty, 
der ansonsten ein sehr präziser Den- 
ker ist, den Fehler, das Engagement 
für alle Ausgegrenzten und Unter- 
drückten nicht international — oder 
doch zumindest frei von jeglicher 
Kategorie des Nationalen — zu den- 


testcard #8 


ken? Warum erkennt er nicht, daß 
das, was er sich als linken Patriotis- 
mus wünscht, gar nicht patriotisch 
denkbar ist, weil es die Willkür sämt- 
licher Grenzen sprengt? Rorty ver- 
wechselt Solidarität mit Heimatliebe. 

Rorty nennt zwei Vorschläge zur 
Verbesserung: »Der eine lautet, daß 
die Linke das Theoretisieren vorläufig 
einstellen sollte. Sie sollte versuchen, 
ihre philosophische Pose zum Teufel 
zu jagen. Der zweite lautet, daß die 
Linke versuchen sollte, die Überreste 
unseres Stolzes als Amerikaner zu 
mobilisieren. Sie sollte an die Öffent- 
lichkeit die Frage stellen, wie das 
Land Lincolns und Whitmans vervoll- 
kommnet werden kann.« 

Zwei Einwände. Erstens: Die Linke 
darf und kann Philosophie nicht ver- 
gessen, weil sie noch immer mehr 
als jede Rechte öffentlich gezwungen 
wird, ihre Haltung zu begründen. 
Zweitens: Eine Linke, die etwas ver- 
bessern will, muß auf die Zukunft 
hin gerichtet sein und benötigt daher 
keinen Stolz auf Vergangenes. Das 
Elend der Gegenwart straft nämlich 
die Vergangenheit abermals und 
immer wieder mit Lügen. 


[Richard Rorty: Stolz auf unser Land. Die ame- 


rikanische Linke und der Patriotismus. Geb., 
167 S., ISBN 351858275-5, Suhrkamp Verlag] mb 


WERNER PIEPER (HG.) 
Verfemt - Verbannt - 
Verboten. Musik und Zensur 
weltweit. 


Aus einem internationalen Treffen 
zum Komplex »Musik und Zensur« 
(Kopenhagen, 1998) hervorgegangen, 
sammelt dieser Band Beiträge zu den 
unterschiedlichsten Sparten, Zeiten, 
Ländern und Verbreitungs- resp. -hin- 
derungsformen. Das macht ihn über 
das unvermeidliche Maß an Unvoll- 
ständigkeit hinaus recht heterogen, 
schmälert aber nicht sein dokumenta- 
risches und — so weit im Kleinver- 
lagskulturkontext möglich — agitato- 
risches Verdienst. Mit von der Partie 
sind erst einmal die üblichen Ver- 
dächtigen und Tops im angloameri- 
kanischen und deutschen Sektor 


(zu letzterem kündigt der Herausge- 
ber eine eigene Publikation an), unter 
anderem: Jello Biafra (mit einer — 
allerdings lang bekannten — Spoken 
Word-Wortmeldung) nebst dem im- 
merwährenden Krieg amerikanischer 
(gläubiger und/oder strategischer) 
Fanatipuritaner gegen kulturuntermi- 
nierende Negerrhythmen, sogenannte 
»explizite« (Rap- oder Punk-)Texte, 
garstigen Satans-Heavyrock etc., oder 
auch die lächerlichen BBC-Airplay- 
Verbote zu Zeiten des Golfkriegs 
(unerwünscht etwa die englische Ver- 
sion von Nicoles Ein bißchen Frie- 
den, dem sinistren Schlachtruf aller 
Hardcore-Pazifisten). Darüber hinaus 
aber, und das dürfte in dieser Detail- 
liertheit vielen am meisten Neues bie- 
ten, geraten auch andere Kulturkreise 
und Konstellationen in den Blick, 
nicht nur der legendäre Fela Kuti, 
sondern auch die Rembetiko-Tradition 
in Griechenland, Lounes Matoub in 
Algerien, Maryam Mursal in Somalia, 
Shostakowitsch, und und und. 

Was über all dem freilich viel zu 
kurz kommt, ist die — zumal bei uns, 
wo die Probleme anders liegen und 
entspannter diskutiert werden können 
als etwa unter den Taliban, not- 
wendige und mögliche - Reflexion 
der allgemeinen Bedingungen 
von Zensur je nach 1.) Sanktionsart 
und -grad (mehr oder weniger »frei- 
willige« Selbstkontrollen, Behörden, 
Kennzeichnung(spflicht)en, Alters- 
beschränkungen, Vertriebserschwer- 
nisse, Werbeverbot, medialer oder 
kommerzieller Bann, Verbot etc., 
bzw. Verwarnung, (informelle oder 
öffentliche) Anfeindung, Bedrohung, 
Schikanierung, Arbeistverbot, öko- 
nomische Erpressung oder Vernich- 
tung, Verurteilung, Inhaftierung, 
Mißhandlung oder Liquidierung 
von Produzenten, Distributoren oder 
Rezipienten), 2.) Art (und — wo vor- 
handen - offizieller Begründung) 
des jeweiligen Anstoßes (ästhetische 
Differenzen, implizite oder explizite 
Kritik, Ironisierung oder für provo- 
zierend empfundene Ignorierung herr- 
schender Konventionen, Interessen 
oder Machtposition, (persönliche) Be- 


leidigung, ethische Desorientierung, 
Verhetzung etc.) und 3.) dem situa- 
tiven Kontext (sprich: der kulturellen, 
ökonomischen, medialen, institutio- 
nellen und physischen Machtvertei- 
lung unter den jeweils Beteiligten). 

Zwar klingen die darin schlum- 
mernden Aporien an manchen Stellen 
des Buches durchaus an, nämlich 
überall dort, wo einem der unter 
dem Eindruck von Diktatur- und 
Wirtschaftsterror oder Parental Advi- 
sory vermeintlich so unbedenkliche 
Schlachtruf »Wider alle Zensur!« ange- 
sichts von Erscheinungen wie rassi- 
stischer White Noise-Musik in Schwe- 
den oder nationalchauvinistischem 
Haß-Pop in Ex-Jugoslawien nicht 
mehr ganz so arglos von den Lippen 
will. Doch außer in einem Zitat 
des (einst selbst zensurbetroffenen) 
Apartheit-Brechers Johnny Clegg, der 
mit Blick auf Kinderpornos und Ras- 
sismus en passant auch »interessante 
(also: schwierige, nicht von vornher- 
ein entschiedene] Fragen« bezüglich 
der Zensur konstatiert (S. 138), bleibt 
das Problem stets implizit - selbst 
noch in Yehudi Menuhins den Band 
programmatisch beschließendem 
Plädoyer für ein Verbot von Muzak 
(Hintergrundberieselung), also formal 
für Musikzensur. 

Wo und entlang welcher Kriterien 
aber verläuft die Grenze zwischen 
illegitimer und legitimer Intervention? 
Und wie argumentiert man jeweils? 
Natürlich ist das leicht, wo Anma- 
Bung, Verständnislosigkeit, Neurotik 
oder krudes Machtinteresse der Zen- 
sierenden - ausgenommen höchstens 
für sie selber — evident sind (und 
um so schwerer, sich dagegen — und 
zumal durch Argumentieren - zu 
behaupten). Diesseits davon aber ent- 
puppt sich allenthalben bald der prin- 
zipiell unlösbare Interessenkonflikt 
zwischen jemandem, der irgendetwas 
spielen, singen und verbreiten will, 
und jemandem, dem das aus irgend- 
welchen Gründen nicht genehm oder 
geheuer scheint — woraus erhellt, 
daß die Zensurfrage im Kern kaum 
weniger vielschichtig und unentschie- 
den ist als die der Ethik insgesamt. 


Nun hat solcher Befund zwar 
insofern etwas Verblasenes, als er 
im realen Kampf gegen Zensur - im 
besten Fall — nicht weiterhilft und 
dementsprechend erst akut wird, wo 
(administrative) Repression, wie in 
den sogenannten pluralistischen Zivil- 
gesellschaften, nicht so grell und 
drückend wirkt. Wie weit seine Impli- 
kationen dennoch reichen — und zwar 
gerade in dem Maße, wie klassische 
Zensur galant jener perfiden Schere 
aus aufmerksamkeitszerstäubender 
Überproduktion plus virtuell »freier« 
Verfügbarkeit von allem und jedem 
einerseits sowie rigider kulturindu- 
strieller Zugangskontrolle zu allen 
öffentlichkeitsrelevanten Plattformen 
andererseits weicht — kristallisiert 
sich gerade an der Muzak-Diskussion: 
Was sagt man dem Meinungsfor- 
scherschergen, der mit einer Umfrage 
winkt, die — wie bestellt — ergeben 
hat, daß 67% aller Kunden sich mit 
Hintergrundmusik an Öffentlichen 
Plätzen wohler fühlen als ohne? Und 
aus der ferner hervorgeht, daß 83% 
Bee Feststellung, Muzak sei 
PD nicht nachvollziehen 
These ab gar 97% die Ullmaier- 
Muzak se: egig finden, nach der 
in she bereits Zensur dar- 
n h 'am ich der Stille (inklusive ih- 
reiheitspotentials, sie auszufüllen, 
wann und wie man selbst es will)? 
Natürlich wären hier — wie auf den 
meisten anderen Schlachtfeldern - 
noch viele gute Argumente aufzubie- 
ten, und ein paar davon, vor allem 
allgemeinere, Sind bislang nicht deut- 
lich formuliert oder im eingeführten 
Wortlaut schon zu oft mißbraucht 
worden; und selbstverständlich lohnt 
auch fernerhin jeder Versuch, die 
Vegetierenden zum Nachdenken, 
die Fanatiker zur Toleranz und die 
Schlächter zur Mäßigung zu bewe- 
gen. Indes wird man doch früher oder 
spater immer an einen Punkt gelan- 
gen, wo es nur noch heißen kann: 
die oder wir. 


[Werner Pieper (Hg.): Verfemt - Verbannt - 
Verboten. Musik und Zensur weltweit. 


222 S. mit Abb.,, Der grüne Zweig, ISBN 3- 
922708-06-4 ] ju 


BRANDON LA BELLE 
& STEVE RODEN (ED.) 


Site of Sound: Of Architecture 
& the Ear. 


Eine Reihe namhafter experimenteller 
Musiker und Künstler beschäftigen 
sich in Essays mit dem Verhältnis von 
Klang und Raum und/oder stellen 
eigene Projekte vor. Klang, aufgefaßt 
als nicht sichtbare, aber den Raum 
strukturierende Skulptur, und Raum, 
aufgefaßt als Klangkörper, werden 
hier zum Spielfeld einer Disziplin, die 
weder Musik noch Kunst ist - wo- 
möglich beides, oder aber: beides 
absichtlich nicht. Diese Tradition des 
erweiterten Kunstbegriffs geht histo- 
risch auf die Fluxus-Bewegung zu- 
rück, weshalb auch eine alte Fluxus- 
Koryphäe, Alison Knowles, das erste 
Wort haben darf. Statt einen eigenen 
musikalischen Beitrag zu liefern, 
schickte sie eine Fax-Anleitung im 
Geist von John Cage: Jeder möge ein 
Buch auswählen, daraus eine Seite 
und sie im Rahmen eines Konzertes 
mit möglichst teilnahmeloser Stimme 
vortragen. Im Vergleich zu dieser 
Verweigerungshaltung sind fast alle 
anderen Beiträge, ganz gleich, ob es 
sich um Installationen in Kühlschrän- 
ken oder in Tropfsteinhöhlen handelt, 
durchaus seriös. Und seriös heißt 

in manchen Fällen auch: überstrapa- 
ziert. Mit runzeliger Stirn wird da zum 
Teil versucht, die Steine der Weisen 


I Site of Sound? 
of Archtecuifu & the Eat 


Bücher 


zu bergen und an Schallwellen philo- 
sophische Fragen über die letzten 
Dinge zu knüpfen. Wo ist die Frech- 
heit geblieben, wenigstens eine Spur 
von Punk-Aufmüpfigkeit, wie sie hier 
beispielsweise im Beitrag von Leif 
Elggren und CM von Hausswolff mit- 
schwingt? — Eine Spur von Frechheit, 
die Kunst — und damit auch sich 
selbst — nicht allzu ernst nimmt. Man 
muß Site of Sound allerdings zugute 
halten, daß es als Doppelpack aus 
Buch und CD (mit Hörbeispielen von 
u.a. Achim Wollscheid, Ralf Wehow- 
sky, Jio Shimizu, Hildegard Wester- 
kamp und den Herausgebern LaBelle/ 
Roden) selbst eine Frechheit besitzt, 
die davon zeugen könnte, daß die 
Herausgeber durchaus Humor haben. 
Klang, der in einer untrennbaren 
Beziehung zur jeweiligen Architektur 
steht, macht auf einer CD keinen 
Sinn. Ebensowenig Sinn machen Tex- 
te, in denen das Verhältnis von Klang 
und Raum beschrieben wird. Site of 
Sound scheitert daran, etwas trans- 
parent zu machen, das sich zugleich 
den Medien Buch und CD verweigert. 
Dieses Scheitern hält all denen ge- 
genüber, die Site of Sound gekauft 
haben und es ihrerseits mit einem 
Runzeln auf der Stirn lesen, ein stilles, 
freches, neoistisches Lachen entgegen. 


[Brandon LaBelle/SteveRoden: »Site Of Sound: 
Of Architecture And The Ear«. Brosch., 178 5, 
mit Abb., Errant Bodies Press/Los Angeles, 
ISBN 0-9655570-2-2] Ib 


testcard #8 


EIN DADAISTISCHER BOXER 


20 JAHRE 
EDITION TIAMAT 


Allein machen sie dich ein — stimmt 
eben nicht. Klaus Bittermann geht 
umgekehrt vor: Allein macht er alle 
ein: Die Fußballreporter, die keinen 
Satz halten können; die Bestseller- 
autoren, die keinen Satz schreiben 
können; die Antisemiten, die nur 

an Hatz denken können, wenn sie 
darüber beleidigt sind, daß Juden sich 
nicht mit ihnen versöhnen möchten. 
Gemeinsam mit fast hundert Büchern 
ist er stark. Nicht selbst geschrie- 
ben, aber selbst verlegt in seinem 
Kreuzberger Ein-Mann-Betrieb E£diti- 
on Tiamat, der jetzt zwanzig Jahre 
alt geworden ist. Bittermann ist 
mehr als doppelt so alt, sieht aber 
nicht so aus. Anzug, Mantel, Hut — 
gut in Schuß, der dünne distinguierte 
Mann mit der hohen Stirn, spielt 

ja auch jeden Samstag Altherren- 
fußball. 

Allein bringt er alle rein - in seinen 
Büchern der Reihe Critica Diabolis 
richten seine Freunde seine Feinde, 
nach Treu und Glauben des inoffi- 
ziellen Verlagsmottos »Warum sach- 
lich, wenn's auch persönlich geht«. 
Und so erregen sich Wiglaf Droste, 
Gerhard Henschel, Roger Willemsen, 
Georg Seeßlen, Michael Rudolf, Eck- 
hard Henscheid, Jürgen Roth, Mathias 
Wedel, Joseph von Westfalen, Fanny 
Müller und andere über Dummheit 
und Versagen in den Talkshows, im 
Kosovo-Krieg, in der Ex-DDR und 
im allgemeinen Kulturbetrieb. Immer 
öfter in Aufsatzsammlungen, aber 
auch in exemplarischen Fallstudien 
wie Wolfgang Pohrts »Brothers in 
Crime« über das verschworen-verfilz- 


te Bandenwesen in Politik und Ge- 
sellschaft oder Robert Kurz’ Ökono- 
mieschockern zur never ending story 
Kapitalismuskrise. 

Bringt zwar keine grundlegende 
soziokulturelle Veränderung, aber 
meistens genug Ärger und Oha. 
Macht Bittermann den Herausgeber 
des Schmähbands »It’s a Zoni« über 
»die Ossis als Belastung und Belästi- 
gung«, fragt Bild Dresden »müssen 
wir uns so etwas bieten lassen ?« 
und der Freitag nennt ihn einen 
»Brandstifter«, editiert er das »Who’s 
Who peinlicher Personen« empört 
sich Wolfgang Niedecken im Kölner 
Express »das ist doch pure Polemik«, 
weil er dort über sich lesen mußte: 
»In Sachen Rock’n Roll ist Niedecken 
schwer auf Viagra, da kann er länger, 
blöder, mehr.« Bringt Bittermann 
»Siebenunddreißig Glossen gegen 
den Bestseller« von Klemperer bis 
Pilcher unter dem Titel »Sorge dich 
nicht, lese!« auf den Markt, droht 
ihm der Scherz-Verlag ein Verfahren 
mit Streitwert 100 000 DM an, um 
seinen eigenen Carnegie-Bestseller 
»Sorge dich nicht, lebe!« in Ehren zu 
halten. 

Bittermann hat diese Possen 
samtlich überlebt, auch die Pleiten 
seiner Verlagsauslieferer Regenbo- 
gen und Rotation. Und auch das 
Scheitern eigener ökonomischer Stra- 
tegien. Sein Einfall, unter dem Titel 
Roman Noir Krimis zur Finanzierung 
der Critica Diabolis-Bücher zu 
publizieren, kostete ihn 80 000 Mark. 
Dabei waren Klassiker Programm: 
Gore Vidal unter Pseudonym oder 
Giovannis »Der zweite Atem«, von 
Melville mit Ventura in der Hauptrolle 
verfilmt. Wollte niemand lesen. Also 
mußte Bittermann das Krimischreiben 
selbst besorgen. Unter dem Pseudo- 
nym Artur Cravan schrieb er drei 
Berlin-Krimis für Rasch & Röhring, 
einer wurde ins Französische über- 
setzt, jeder brachte 10 000 Mark 
Honorar. Cravan hat es wirklich ge- 
geben: Ein schreibender Preisboxer 
im Dunstkreis der Surrealisten der 
späten Zwanziger Jahre. 


Tatsächlich wirkt auch Bittermann 
im bundesdeutschen Verlagseinerlei 
wie ein Boxer, der den Nervensägen 
aus Funk und Fernsehen Jabs, 
Schwinger und Haken verpaßt, weil 
ihm nur der Kampf gegen sie Frieden 
bedeutet. Ein Fall intellektueller Not- 
wehr: »Klassische Aufklärung setzt 
ja voraus, den Gegenstand der Kritik 
ernst zu nehmen, obwohl er es heute 
oft gar nicht mehr ist« sagt Bitter- 
mann, »weswegen die einzige Mög- 
lichkeit effektiver Ideologiekritik 
heute darin besteht, peinliche Per- 
sonen lächerlich zu machen.« Die 
Dönhoffs, Fischers und Petrys lachen 
nicht gerne über sich selbst, wenn 
sie ihr Geld damit verdienen, sich 
bierenst zu nehmen. In Bittermanns 
Büchern wird über sie so lange 
geschmunzelt, bis es wehtut — Hass 
macht Spaß, konstruktive Kritik ist 
eine Krankheit, die zum Einschlafen 
führt. Bei Bittermann gibt es auf 
die Nüsse. Doch die Leute, die sich 
darüber ärgern, werden weniger. 
Auf lange Sicht ist der Unterhaltungs- 
druck stärker als seine lehrreich 
gemeinte Schlechte-Laune-Produk- 
tion. Im Lustig-Lustig-Tralala von 
Stefan Raab oder Verona Feldbusch 
drohen ihm die Gegner auszugehen. 
»Die Bücher, die ich mache, sind 
eigentlich antiquiert. An Verona 
Feldbusch perlt alles ab. Du kannst 
sie nicht lächerlich machen, weil ihr 
Wesen bereits lächerlich ist. So 
jemand ist im Prinzip unangreif- 
bar.« 

Seinen zusammen mit Jürgen 
Roth herausgegebenen Sammelbände 
gegen den alltäglichen medialen 
Irrsinn am Beispiel der Talkshows 
(»Das große Rhabarbern«) und 
Fußballreportagen (»Wieder keine 
Anspielstation«) folgten große Ver- 
lage wie Reclam Leipzig oder Eich- 
born mit der bekloppt gewordenen 
Negation der Negation: Lasche Lob- 
preisungen der angeblich besten 
Krimis, Oldies oder Dosenbiere. Als 
wäre alles irgendwie witzig, wenn 
man nur ein Buch draus macht. 

Das Gegenteil ist der Fall, weshalb 
Bittermanns Hausautor Wolfgang 


Pohrt, von dem er acht Bücher 
gemacht hat, überhaupt keine Lust 
mehr hat, neue Bücher gegen das 
große Immer-Heiter-Undsoweiter zu 
verfassen. Es sei denn als wissen- 
schaftliche Untersuchung des gesell- 
schaftlichen Funktionierens, aber 
dazu feht Bittermann das Geld. 
Pohrts »Brothers in Crime« finanzier- 
te die Reemtsma-Stiftung so lang, 
bis sich Pohrt mit deren Namensgeber 
überwarf. Bittermann seinerseits ist 
mit Henryk M. Broder über Kreuz, 
weil er dessen Ansatz, die DDR nach 
dem Motto »Alle Stasi außer Mutti« 
zu beschreiben, nicht Folge leisten 
wollte. Zur Strafe verreißt Broder Bit- 
termann-Bücher im Spiegel. Andere 
kluge und unerbittliche Autoren und 
Freunde wie Christian Schulz-Gerstein 
oder Eike Geisel sind mittlerweile 
gestorben. 

Kennengelernt hat Bittermann 
diese Leute Anfang der Achtziger 
nn seinen Hausautoren Wolfgang 
ie Ale dem er acht Bücher ver- 
a mh hat. Damals war er gerade 
ba: wo er seinen Verlag 
A an 1979 als Gewerbe 
Vorher nach Berlin gezogen. 
typischer auch mal jung und 
dien er-als-die-Linken-Stu- 
un sen. Politik studieren, Sur- 

Mus und Marxismus und die 
Tess alten Fragen ohne Antwort. 
u das dumpfe Bewußtsein ändern? 

ie sich politisch engagieren ohne 
4 la zu werden? Korrespon- 
a mit 20, 30 ähnlich interessier- 

"N Menschen führen und schließlich 
eine Zeitschrift über diese Fragen 
herausgeben. Die hieß Ausschrei- 
tungen und befand sich im Wettbe- 
werb mit Revolte, dem Organ der 
Hamburger »Subrealisten«, aus deren 
Kreisen sich die Edition Nautilus 
entwickelte — bis heute Bittermanns 
direkte Kleinverlags-Konkurrenz. 
Damit Ausschreitungen im Impres- 
sum verkünden konnte, von jeman- 
dem verlegt zu werden, wurde dort 
eine Edition Tiamat angegeben. 
Von Bittermann stammt der Name 
der griechischen Göttin nicht, aber 


er hat ihn am Hals. Deshalb behaup- 
tet er manchmal, das wäre die Ab- 
kürzung für »Dialektischen Materia- 
lismus«, butterweich-fränkisch ausge- 
sprochen. 

Die Ausschreitungen waren 
nach vier Nummern am Ende und 
Bittermann der Einzige, der weiter- 
machen wollte. So beschäftigte er 
sich damit, fast vergessene Vorkriegs- 
Künstlertypen in deutscher Über- 
setzung auf den Markt zu bringen: 
Dada-Schriften von Jacques Rigaut, 
Prosa und Pornografie der Surrea- 
listen Jacques Prevert und Benjamin 
Peret. Funktionierte wie Plattenauf- 
legen in der Kneipe für gute Bekann- 
te. Kostbarkeiten für Auserwählte 
aus Avantgarde-Motivation, ganz sO 
wie es Surrealisten, Lettristen und 
Situationisten schon immer gehalten 
hatten. Geld dafür gab es erst, seit 
Bittermann auch die bundesdeutsche 
Schimpf-Prominenz aus dem Kon- 
kret- und Titanic-Millieu im Pro- 
gramm führt. Sie machen die Essays, 
er macht die Bücher. Bis er davon 
leben konnte, jobbte er halbtags als 
Hilfserzieher. 

Gegenwärtig hat er andere Sorgen. 
Vorallem die Berge unverlangt ein- 
gesandter Manuskripte, da er im Ver- 
lagsverzeichnis soweit vorne steht. 
Oje, das große »B«: »Ich laß das 
einfach liegen, weil die Idioten kein 
Rückporto beilegen. Wenn die ein 
Jahr gelegen haben, schmeiß ich die 
einfach weg.« Bittermann verlegt 
nur Bücher von Leuten, die er kennt 
und gut findet. Ulrich Wickerts 
»Das Wetter« hätte er nie gedruckt, 
auch wenn er damit reich geworden 
wäre. Das nennt man unbestechlich. 
Auch wenn ihn keiner gefragt hat. 
Also fragt er sich selbst, was er 
als peinlich empfindet. Die Welt 
soll ruhig das Maul halten. Deshalb 
braucht sie noch viele Bittermann- 
Bücher. Wo es lallt, wird geknallt. 
Bittermann wagt den publizistischen 
Infight mit allem, was so eigentlich 
nicht geht, obwohl es immer so 
weitergeht. Dafür kommt er immer 
aus seiner Ecke, Ehrensache. 
js 


Bücher 


EVE ENSLER 
Die Vagina-Monologe. 


»Ich spreche es aus, weil ich glaube, 
daß wir das, was wir nicht ausspre- 
chen, auch nicht sehen, kennen oder 
erinnern«, schreibt Eve Ensler, die das 
Wort immer wieder ausgesprochen 
hat und sich mit ihren Vagina-Mono- 
logen auf Tournee in den USA, in 
Jerusalem, London und Zagreb 
begab. Das vorliegende kleine Buch 
sammelt die Monologe, Ergebnis 
zahlreicher Interviews, die Eve Ensler 
mit Frauen führte. Entstanden ist ein 
befreiendes Buch, das doch auf sehr 
viel Beklemmung zurückgeht. Trotz 
sogenannter sexueller Revolution und 
trotz Feminismus mußte Ensler fest- 
stellen, wie schwer es vielen Frauen 
fällt, über ihre Vagina zu reden. Das 
Reden selbst muß erlernt werden, ist 
ein langwieriger Befreiungsprozeß, 
der sich von angestauten Verboten 
löst, von Vagina-Dämonisierungen, 
mit denen Eltern das Körperteil ihren 
Kindern als einen Fluch ausgeredet 
haben, aber auch von Vergewaltigun- 
gen, über die nie gesprochen wurde 
(plus Prüderie des US-amerikanischen 
Kulturkreises, die den Hintergrund für 
die Notwendigkeit eines solchen 
Buches abgibt). 
In Selbsterkundung umkreisen 
die einzelnen Kapitel stets neue 
Aspekte dieses Körperteils, fast 
immer poetisch, verhalten und oft 
noch in bitteren Momenten mit einer 
Spur Humor. Würde es so etwas wie 
»Penis-Monologe« geben, wären sie 
völlig anders ausgefallen. Geradezu 
undenkbar, daß Männer beim Spre- 
chen über ihr Geschlecht diesen Witz 
und diese Verhaltenheit aufbringen 
könnten. Von der Grobschlächtigkeit, 
Dominanz und Protzerei solcher 
»Penis-Monologe« möchte ich erst 
gar nichts wissen, ich stelle sie mir 
hier nur vor, um zu verdeutlichen, wie 
stark das Reden übers eigene 
Geschlecht eine Gender-Frage ist, 
immer schon war, ein Produkt der 
Sozialisation. 
Die Vagina-Monologe sind nicht 

verbittert, sondern fordern im Gegen- 
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teil einen offensiven Umgang mit 
dem eigenen Geschlecht, der sich 
allerdings selbst noch in den offen- 
sivsten Momenten vom männlichen 
Sprechen deutlich unterscheidet — 
darum kann das Buch Frauen wie 
Männern empfohlen werden in der 
Hoffnung, daß Mann nie auslernt. 


[Eve Ensler: Die Vagina-Monologe. Geb,, 
118 S., Hamburg 2000, Edition Nautilus, 
ISBN 3-89401-345-1] mb 


URBAN GWERDER 


Im Zeichen des magischen 
Affen. 


Leute mit Vermächtnis teilen sich in 
drei Fraktionen: Das der ersten geht 
verloren; das der zweiten wird von 
anderen konserviert; und das der drit- 
ten produzieren diese selbst. Urban 
Gwerder, seines Zeichens eidgenös- 
sische Ur- und Oberfreak-Ikone, stößt 
mit (und) »Im Zeichen des magischen 
Affen« eindeutig zur dritten Gruppe: 
Repräsentative Werkauswahl mit 
Eigenkommentar, subjektive Counter- 
Culture-Chronik, umfassende Auto- 
biographie, reich bebilderte Doku- 
mentation und aktuelle Wort+Rück- 
meldung - all das ist hier zu einem 
DIN-A4-Block-Statement symbioti- 
siert, das Gwerders kreativen DiY- 
Nonkonformismus auch — wie in sei- 
nem Fall kaum anders zu erwarten - 
vielfach selbst exemplifiziert: In so 
gut wie jeder Hinsicht autonom und 
eigenhändig produziert, wartet es 
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nicht nur mit zwei verschiedenen 
Titelbildern auf (wovon eines, näm- 
lich das Readers-Digest-Parodie-Co- 
ver, schon — wie es sich gehört - ver- 
boten sein soll), sondern auch mit 
unterschiedlichsten Druck- und Pa- 
piersorten, eingelegtem »Sacred Shit 
List«-Lesezeichen, Erstauflagen-Bo- 
nus-CD, in manche Exemplare einge- 
streute Gutscheine für ein »Nacht- 
essen« beim Autor (fand leider kei- 
nen, wette aber, daß man, wenn man 
unbedingt wollte, auch mit einem 
originell gefakten hinkäme), opaken 
Hinweisen auf im Buch versteckte 
Trip-Leck-Stellen usw. — in der Sum- 
me Dinge, die einem Normalverlag 
abzuringen ca. hunderttausend Jahre 
dauern dürfte. 

Und auch inhaltlich ist alles da: 
eine Referenz an Gwerders vielge- 
hypten, aber schon mit 29 aus dem 
Leben geschiedenen Dichter-Vater; 
Erinnerungen an seine eigene (Früh-) 
Zeit als Literat bzw. Lyriker (doku- 
mentiert hier: Oase der Bitternis 
nebst den »reiferen« Sarnmlungen 
singe sengt und Tilt, beide nah 
am aufwendigen Originaldruck), als 
Avantgarde-Film-Held (chicoree) 
bzw. Dada-Happening-Beat-Poet 
(Potenz); ferner: Rückschau auf 
seine (wohl prominenteste) Rolle 
als Fugs- und — primär — Zappa-Statt- 
halter für die Schweiz und letztlich 
ganz Europa, sei es als Propagandist, 
Korrespondent, Tourbegleiter, Archi- 
var (Zapparchiv), Fanzinist (Hot Raz 
Times), Biograph (Alla Zappa) oder 
— wie bei Zappa sonst eher selten — 
Freund; dazu: die Zeit als Herausge- 
ber der Underground-Press-Legende 
Hotchal (alle Titelbilder sind repro- 
duziert, dazu der eine oder andere 
Auszug — ein Gesamt-Reprint wäre 
trotzdem nicht verkehrt); ferner die 
unvermeidliche Wendung zum — 
wenngleich offenbar nicht allzu esote- 
risch verspunkten — Bergbauerndasein 
sowie schließlich aktuelle Lebenszei- 
chen inkl. kämpferischer »last words«, 
u.a. für TV-freie Zonen, die überfällige 
Rückgabe Amerikas an seine Urein- 
wohner (die den Eindringlingen dann 
Reservate zuteilen könnten) sowie 


einen Wiedergutmachungs-Fond 
zugunsten von Geschädigten der seit 
1937 grassierenden administrativen 
Anti-Hanf-Paranoia. 

Nun könnte man an Gwerder - 
seiner Weltsicht, Attitüde, Wert- bzw. 
Wahrnehmungsskala und Sprache 
(übrigens durchsetzt von coolen 
Schwyzerismen ä la »urchig«, »Spä- 
ter, auf 1978, pachteten wir ...«) - 
ohne weiteres exemplarisch die ganze 
kontroverse Hippie-Diskussion neu 
aufrollen (Wieviel und welche Art von 
Freakiness und Spontitum verträgt 
der Klassenkampf und umgekehrt?), 
könnte ferner anhand seiner zahlrei- 
chen Musikempfehlungen analysie- 
ren, wie sich der popgeschichtliche 
Weltgeist, der ihn um 1966 in Gestalt 
der frühen Fugs und Zappas traf, 
dann nach und nach wieder von ihm 
entfernte, und könnte schließlich 
seine Lyrik (nie dagegen deren Prä- 
sentation) bekritteln, diverse Epigo- 
nalitätsbelege (auch in anderen 
Kunstbereichen) auffahren und die 
Priorität des Machens vor gestrenger 
Selbstkritik als ästhetischen Fallstrick 
inkriminieren — doch auf all das 
macht das Gwerder-Buch gar keine 
Lust, sondern auf sehr viel sehr viel 
Besseres. 


[Urban Gwerder: im Zeichen des magischen 
Affen. WOA Verlag AG, ISBN 3-9512180-2-9; 
erhältlich über: Pop Culture International 
Bookshop: im PopDom, Vogteistr. 12-18, 50670 
Köln, 0221/9125424] ju 


MARCUS STIGLEGGER 
Sadiconazista. 

Faschismus und Sexualität 

im Film. 

Diese auf Marcus Stigleggers Disser- 
tation beruhende Veröffentlichung 
ist die ausführliche, wissenschaftliche 
Version dessen, was sich bereits in 
seinem Testcard-Artikel Dekadenz 
und Tod: Sexualisierung des 
Nationalsozialismus im Kino 
(testcard # 4) angeschnitten fand - 
Spurensuche der eigenartigen Ver- 
bindung von Nationalsozialismus 
und (häufig homosexueller und/oder 
sadomasochistisch aufgeladener) 


SADICONAZISTA 
FASCHISMUS UND 
SexvauıtÄT ım Film 


Marcus Stiglegger 


Sexualität, wie sie vor allem im italie- 
nischen Film der siebziger Jahre — 

bei Bertolucci, Cavani und Pasolini — 
gezogen wurde. Der Blick reicht 
jedoch, wie seinerzeit im Testcard- 
Artikel, über diese kurze, aber 
unglaublich materialreiche italieni- 
sche Phase hinaus bis zum sexuellen 
Subtext in Spielbergs Schindlers 
Liste. In Ansätzen kritisch, Baudril- 
lards Simulakren-Theorie ins Spiel 
bringend, ist sich Stiglegger darüber 
bewußt, daß bei diesen Filmen häufig 
eine »Verzerrung historischer Fakten 
zur Umbewertung der Vergangen- 
heit« stattfand, die schlimmstenfalls 
zum »Austreiben der historischen 
Schuld« führte, gleichgültig, ob eine 
solche Wirkung intendiert gewesen 
Ist oder nicht. 

Wo der Nationalsozialismus mit 
seinen eindeutig zuordenbaren wie 
auch zur Alltagskultur gewordenen 
Symbolen - vom SS-Emblem bis 
zum Totenkopf-Ring — mit S/M-Phan- 
tasien gekoppelt wird, ist die Gefahr 
bereits vorprogrammiert, daß die 
eigentliche Dimension des Verbre- 
chens geleugnet oder doch bagatel- 
lisiert wird, indem sie als bloß sexuel- 
les Gimmick erscheint. Wo also 
letztlich aus Sicht der selbsternannt 
Normalen über die hier unterstellte 
sexuelle Andersartigkeit der Täter 
gelacht werden kann, endet Faschis- 
mus-Analyse, wie sie von solchen 
Filmen häufig vorgeschlagen wurde, 
in affirmativen Sex-Codes: Als ver- 
klemmt, offen oder latent homo- 


sexuell und/oder S/M-orientiert dar- 
gestellte Monstren, verweisen die 
in fast allen »Sadiconazista«-Filmen 
dargestellten Nazis auf den Mythos 
von der »gesunden Heterosexualität«: 
In der Obhut treu geregelter Ehe, 
suggeriert die dort vorgetragene 
Abweichungs-Logik, hätte sich der 
Vernichtungswahn der Faschisten erst 
gar nicht ausgebreitet. Und selbst 
Pasolinis Salo (oder die 120 Tage 
von Sodom), auf den Stiglegger 
ausführlich eingeht, legt — obwohl 
von einem ausgewiesen antibürger- 
lichen, schwulen Regisseur gedreht - 
die Lesart nahe, daß Faschismus dort 
entspringt, wo das als andersartig 
Definierte die Macht über das als 
normal Definierte übernimmt: Im 
Mittelpunkt von Salo steht die Ermor- 
dung eines Paares, das noch wagte, 
an die zärtliche, heterosexuelle Liebe 
zu glauben. 

All das eröffnet einen Diskurs, 
der in der Sadiconazista-Veröffent- 
lichung leider zu kurz kommt. Die 
Frage hätte nicht nur lauten dürfen, 
welches (verharmlosende oder ver- 
zerrte) Faschismus-Bild die Sexua- 
lisierung der Nazis im Film mit sich 
brachte, sondern rückwirkend auch, 
welches verzerrte Bild von nichtfa- 
schistischer Sexualität über solche 
Filme proklamiert worden ist. Die psy- 
chologische Variante, den Faschismus 
aus latentem Sadomasochismus und 
uneingestandener Homosexualität 
zu erklären, hat da immer schon zu 
kurz gegriffen - schon alleine deshalb, 
weil sie keine Antwort auf den Anti- 
semitismus gibt. Selbst wenn die 
Anführer von schwulen und sadoma- 
sochistischen Phantasien durchdrun- 
gen gewesen sein sollten, war es 
doch ihre Ideologie der reinrassigen, 
auf die Familie hin abgestimmten 
Sexualität, die das Volk erst erreichte 
und somit den völkischen Durchbruch 
des Faschismus garantieren konnte. 

An genau diesen Punkt, an die 
Dialektik von Sadismus, verdrängter 
Homosexualität und völkischer Ideo- 
logie der monogamen, reinrassigen 
Ehe, wagt sich Sadiconazista leider 
nicht heran, obwohl genau dort 
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der Schlüssel gewesen wäre, jene 
bis in unsere Tage hinein reichende 
Ideologie sexueller Doppelmoral 

zu benennen, die dazu geführt hat, 
den Faschismus als »das Andere« 

zu sexualisieren, anstatt zu erkennen, 
daß er (unter anderem) aus der 

bis heute praktizierten sexuellen 
Norm — mitsamt deren Verdrängun- 
gen — entsprungen ist. 

Daß Sadiconazista den Schritt 
nicht geht, die gesellschaftlichen Be- 
dingungen zu denken und zu analy- 
sieren, die bei der Produktion jener 
Filme im Jahrzehnt nach der (nicht 
eingetretenen) »sexuellen Revolution« 
unter sehr viel Enttäuschung, Spott 
(und ihrerseits: sadistisch-faschistisch 
aufgeladener Negation gegenüber 
erfüllter Liebe) entstanden sind, 
macht die Analyse allzu unhistorisch, 
reduziert sie auf ästhetische Kom- 
ponenten, ohne zu fragen, warum 
eine solche Ästhetik ausgerechnet 
Mitte der Siebziger hatte aufkommen 
können. 

Als ansonsten äußerst gute Analy- 
se, die viel von filmischer, aber wenig 
von soziologischer Fragestellung 
berücksichtigt hat, verwirrt allerdings, 
nach welchem Belieben die einlei- 
tenden Zitate ausgewählt wurden. 
Während Marcus Stiglegger anhand 
der Filme auf die Gefahr einer »be- 
wußten Verzerrung historischer Fak- 

ten« hinweist, ist er sich doch selbst 
nicht für die Verzerrung zu schade, 
seinem Buch ein Zitat aus Hans 
Jürgen Syberbergs Vom Unglück 
und Glück der Kunst in Deutsch- 
land nach den letzten Kriege 
voranzustellen. Daß dieses Zitat zum 
Thema paßt und sich inhaltlich relativ 
wertfrei ausnimmt, tut nichts zur 
Sache. Gerade die Wertfreiheit, die 
damit einer solchen Person — immer- 
hin gewürdigt als Motto-Geber des 
ganzen kommenden Buches — im 
Sinne falsch verstandener Postmoder- 
ne, nämlich im Sinne einer »bewußten 
Verzerrung« (M. Stiglegger), sprich 
Entkontextualisierung, gegeben wird, 
ist infam: Ein an sich klug geschrie- 
benes, trotz des äußerst heiklen 
Themas zum Großteil von jeglicher 
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Koketterie gegenüber der Ästhetisie- 
rung des Faschismus immunes Buch, 
macht sich da aufgrund des Mottos 
methodisch höchst verdächtig. 

Es mag angehen, den Antisemiten 
Celine zu zitieren, wenn es darum 
geht, den Zusammenhang zwischen 
künstlerischer Avantgarde und ideo- 
logischer Beschränktheit aufzuzeigen. 
Es geht aber nicht an, den Antisemi- 
ten Syberberg aus seinem antisemi- 
tischsten und pro-deutschen Text so 
zu zitieren, als könne dieser Mann 
irgendetwas Relevantes zum Thema 
Nationalsozialismus beitragen. 


[Marcus Stiglegger: Sadiconazista. Faschis- 
mus und Sexualität im Film. 230 S. mit Abb., 
ISBN 3-89796-009-5, St. Augustin 1999, 
Gardez!-Verlag] mb 


RALF NIEMCZYK/ 
THORSTEN SCHMIDT 


From Skratch. 
Das DJ Handbuch 


Im Klappentext als »das Buch zum 
Mitreden« angekündigt, kombiniert 
der Symposiumsband zur Berliner 
»Red Bull Music Academy« sechzehn 
Interviews mit stilprägenden bzw. 
repräsentativen DJ-Acts sowie einige 
Basisinformationen über Psychoaku- 
stik, Crossfader, Netzteile, Dubplates, 
Bookings, Royalties usw. Die wichtig- 
ste Botschaft ist dabei - teils explizit, 
teils exemplifiziert —, daß gutes DJ-ing 
bislang nicht per Handbuch zu erler- 
nen ist. Diesseits des »Wahres-Genie- 
ist-ohnehin-nicht-lern-oder-beschreib- 
bar-blablabla«-Anteils hat dies seinen 
präzisen Grund im gegenwärtigen 
Etabliert- und Konventionalisiertheits- 
Zwischenstadium dieses Segments, 
das den Handbuch-Zugang einerseits 
nicht mehr — wie etwa noch vor 15 
Jahren — nur absurd erscheinen läßt, 
während es doch andererseits bislang 
kaum einen nennenswerten Grund- 
bestand an allgemein »gesicherten« + 
diskursiv vermittelbaren = handbuch- 
geeigneten Essentials resp. Patterns 
bieten könnte. From Skratch wird 
deshalb in dem Maße interessant, wie 
das Nichtaufeinennennerzubringende 
jeweils nicht allein als solches konsta- 
tiert, sondern in seiner Diversifizität 


konkret (gemacht) wird. Am zwang- 
losesten leisten das naturgemäß die 
Interviews, wo jeder einfach seinen 
individuellen Alltag (Jeff Mills wäscht 
seine Unterwäsche im Hotelwasch- 
becken), seinen Weg und sein Kon- 
zept beschreibt. 

Diese Konzepte in ihrer Verschie- 
denheit auch theoretisch etwas zu 
reflektieren und - nicht in Form von 
Patentrezepten, sondern als auf ihre 
Art erfolgreiche Wege - miteinander 
ins Verhältnis zu setzen (Fragen: 
Was hat Cristian Vogel eigentlich — 
noch? - mit Grandwizard Theodore 
zu tun? Wie verhalten sich verschie- 
dene Skills-Anforderungen konkret 
zu möglichen Wirkungsabsichten?), 
hätte dem Buch nicht geschadet, 
ebenso wie etwas weniger willkür- 
liche und teils reduntdante Track- 
listings. Ansonsten bleibt den Autoren 
aber hoch anzurechnen, den ganzen 
Diskurs überhaupt einmal konsequent 
aus dem »Ey, es muß grooven«-Einer- 
lei gehievt zu haben. 

P.S.: Wo bleibt das Handbuch 
für das namenlose Crowd-Mitglied? 
[Kiwi, 335 S., ISBN 3-462-02909-6 ] ju 


LINDA SINGER 

Sex und die Logik des 
Spätkapitalismus. 

Der Essay, zwischen 1987 und 1990 
geschrieben, erschien erst 1990 nach 
Linda Singers Tod. Er sollte trotz sei- 
ner nur knapp 50 Seiten zu einem 
Schlüsseltext der Gender-Debatte 
werden. Das Außerordentliche an ihm 
ist seine harte Kritik am Kapitalismus 
und seine gleichzeitig ungebrochene 
Pro-Sex- bzw. Pro-Lust-Haltung. Soll 
heißen: Linda Singer sieht - in der 
Tradition von Marcuse und Foucault — 
einen direkten Zusammenhang zwi- 
schen Sexismus und Kapitalismus, 
ohne doch darauf zu verzichten, an 
die Möglichkeit erfüllter Sexualität 
zu glauben. In Anlehnung an Herbert 
Marcuses These, daß die libidinöse 
Energie der kapitalistischen Produk- 
tion entgegenwirkt und also gesell- 
schaftlich geregelt werden muß, 
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und in Anlehnung an Michel Fou- 
caults These, Sexualtität sei in der 
Kontrollgesellschaft zum ständigen 
Zwang eines Über-Sex-Redens gewor- 
den, entwickelt Linda Singer ein tri- 
stes Bild davon, wie sich Sexualität 
in Zeiten der sexuellen Epedemie (so 
nennt sie Aids bzw. die Konstruktion 
von Aids) ganz nach kapitalistischen 
Wünschen hat entwicken können. 
Sämtliche Hoffnungen auf eine wie 
auch immer ausgerichtete »sexuelle 
Revolution« sind durch die Epedemie 
zunichte gemacht worden und haben 
zugleich einen gigantischen Sex- 
markt bedingt, über den Sexualität 
endgültig der Kontrolle des Marktes 
unterworfen wurde. Vom Porno- 
geschäft bis zum Boom der Telefon- 
Hotlines sind Märkte entstanden, 

die garantieren, sexuelle Wünsche 
ohne die Gefahr der Ansteckung 
befriedigen zu können. Lustvoller, 
real vollzogener Sex ist zu einer Sel- 
tenheit geworden, zu einem auf dem 
Markt hoch dotierten Gut, während 
die Wege der Ersatzbefriedigung 
darauf zuarbeiten, selbst noch Onanie 
zu kommerzialisieren. 

Sex und die Logik des Spät- 
kapitalismus zeigt dabei vor allem 
auf, wie stark Aids dazu hat bei- 
tragen können, den Sexmarkt auf 
tradierte Heterosexismen hin zu foku- 
sieren: Weder Homosexuelle noch 
Prostituierte (die »sauberen« Frauen 
in den kontrollierten Fleischhäusern) 
haben davon in Sachen Emanzipation 
profitieren können. 


Mit dem Aufkommen von Aids 
ist, wie Judith Butler den Text von 
Linda Singer kommentiert, Sexualität 
stärker denn je zum »Gegenstand 
von Disziplinierung« und »Waren- 
fetisch« geworden, also durch und 
durch kapitalistisch kontrolliert. Linda 
Singer legt allerdings nahe, der Para- 
noia zu entkommen: Die in ihrem 
ansonsten eher trostlosen Text ge- 
äußerte Hoffnung besteht im Appell, 
nicht die Epidemie (vor der sich 
schützen läßt) zu fürchten, sondern 
die Lieblosigkeit sexueller Praxis, 
die entstanden ist, als der Markt die 
Aids-Angst für seine Zwecke zu nut- 
zen entdeckte. 


[Linda Singer: Sex und die Logik des Spät- 
kapitalismus. Mit einem Nachwort von 


Renate Lorenz. 86 S.. Berlin 1999, b books, 
ISBN 3-933557-01-1] mb 


HENRY BOND 
Point and Shoot 


Henry Bond ist 32 Jahre alt und jagt 
mit seiner Kamera durch die Straßen, 
Kneipen und Clubs von London. Seine 
Schwarzweißphotographien sind 
grobkörnig und häufig verwackelt. 
Die Arbeiten wirken so schemenhaft 
Wie Panisch: Das, was er photogra- 
phiert, Ist immer schon gerade dabei, 
sich aufzulösen. Die Panik wird 
dadurch Unterstützt, daß auch Stadt- 
Ansichten selten mit ruhiger Hand 
Photographiert sind. Ein erkennbares 
Interesse an bestimmten Ensembles, 
Plätzen oder an Architektur ist alle- 
mal nicht zu erkennen. Das hier pho- 
tographierte London hat nichts mit 
dem touristischen London zu tun. 


Wo der touristische Blick einer Stadt 
das Gesicht raubt, sie aufs Format 
der Ansichtskarte reduziert, kommt 
es bei Bond noch trister: Sein London 
hat gar kein Gesicht mehr, nicht ein- 
mal mehr die Fassade, ist austausch- 
bare Metropole. Scharf und quasi 
trügerisch individualistisch stechen 
hier nur die Markenartikel in Bou- 
tiquen hervor, Individualität erschließt 
sich selten anhand von Portraits, 
sondern fast immer nur anhand der 
Schuhe, die Menschen tragen. 

Point And Shoot läßt den Betra- 
chter ratlos zurück, ist ein ernüchtern- 
der Photoband. Wer sich mit Hilfe 
von Bonds Bildern auf die Suche nach 
authentischer Jugendkultur machen 
will, wird bitter enttäuscht: Es fehlt 
Bond nicht nur an jenem voyeuristis- 
chen Blick, mit dem Larry Clark und 
Nan Goldin ihr junges, subkulturelles 
Umfeld photographisch erkundet 
hatten, sondern seinen Bildern fehlt 
dieses Umfeld selbst. Das Nachtleben 
strahlt hier weder etwas Selbstzerstö- 
rerisches noch Glamouröses aus, die 
Bilder zeigen keinerlei Selbstdarsteller 
mehr, denn die komplette Oberfläche 
hat zur visuellen Austauschbarkeit 
geführt, in der höchstens noch Schu- 
he vorgeben, über ihren Träger Aus- 
kunft geben zu können. 

Die Tristesse einer Stadt ohne 
eigenes Flair, einer Generation ohne 
erkennbaren Style (übrigens auch: 
eine Generation ohne Sex) und einer 
permanenten, von der Kamera ein- 
gefangenen Bewegung, die panisch 
glaubt, daß Bewegtheit eine Möglich- 
keit sei, dem Terror der Oberfläche 
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zu entkommen - all das wird von 
Henry Bond nicht didaktisch eindeu- 
tig, sondern kommentarlos subtil in 
Szene gesetzt. Point and Shoot liest 
sich damit wie ein Nachtrag zu Guy 
Debords Gesellschaft des Spekta- 
kels. Das Umherschweifen selbst ist 
hier zum Teil des Spektakels gewor- 
den, kein Weg mehr aus der Maschi- 
nerie von Konsum und Blendung, 
sondern die Maschinerie selbst. 


[Henry Bond: Point and Shoot. Brosch., 320 5., 
220 Abb., ISBN 3-7757-0894-4] mb 


GEGENSTANDPUNKT 

Nr. 4-98, 2-99, 3-99 
(Schwerpunkt Kosovo-Krieg) 
Was das alles mit Pop zu tun haben 
könnte? Viel, wenn man all die einst- 
mals friedensbewegten Gewissens- 
würmer ä la Niedecken hört, die sich 
heute moralische Sachzwänge (welch 
ein Paradox!) zurechtkonstruieren, 
um den Anschluß an ihre Bundesre- 
gierung nicht zu verpassen. 

Und so spricht diese: »Herr Gysi, 
Sie müssen aufpassen, daß Sie nicht 
von der Fünften Kolonne Moskaus zur 
Fünften Kolonne Belgrads werden« - 
möge der Schröder für diesen Rede- 
beitrag, der ihm während des Koso- 
vo-Krieges im Bundestag gelang, der- 
einst im Himmel neben Mutter Teresa 
schmoren (wer wollte es ihm schon 
gönnen, in der Hölle neben den Gat- 
tinnenmördern Louis Althusser und 
Sid Vicious zu sitzen?). Gab der Kanz- 
ler diese Bemerkung schon angesichts 
der kreuzbraven PDS und ihres mora- 
lischen Aufschreis zur Rettung des 
Grundgesetzes und des Völkerrechts 
zu Protokoll, was würde er wohl 
von den Analysen halten, mit denen 
die politische Vierteljahreszeitschrift 
GegenStandpunkt den NATO-Krieg 
gegen Jugoslawien begleitete? Denn 
vor deren Kritik an Scharpings und 
Fischers tugendhaftem Amoklauf 
erweisen sich die Argumente, die von 
PDS und pazifistischen Restgrünen 
aufgeboten wurden, als staatszahme 
Idealismen ohne wirkliche kritische 
Substanz. Was darunter zu verste- 
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hen sein könnte, demonstriert die 
aus der Marxistischen Gruppe her- 
vorgegangene GegenStandpunkt- 
Redaktion um Karl Held regelmäßig 
seit 1992. Der Kosovo-Krieg hat die 
Redaktion, zeitlich eng am Gesche- 
hen, über mehrere Ausgabe beschäf- 
tigt; seit Ende 1998 widmen sich etwa 
350 Seiten der Vorgeschichte, dem 
Verlauf und den (vorläufigen) Ergeb- 
nissen des NATO-Bombardements in 
Jugoslawien. Im Kosovo-Krieg kulmi- 
nierten für den GegenStandpunkt 
die sich seit dem Ende des Kalten 
Krieges vollziehenden internationalen 
Gewaltaffären (Zerfall der Sowjet- 
union, Jugoslawien-Kriege, deutsche 
Bundeswehreinsätze, Entmachtung 
der UNO); die Resultate dieser nach- 
haltigen Neusortierung der interna- 
tionalen Konkurrenz kapitalistisch- 
imperialistischer Staaten faßten sich 
in der neuen Qualität dieses Krieges 
der Supermacht und ihrer verbünde- 
ten Groß- und Mittelmächte zusam- 
men, in dem die vereinten Weltpolizi- 
sten ihre geballte Militär-, Geld- und 
Kreditmacht für die Etablierung eines 
globalen Aufsichtsregimes einsetzten. 
Obendrein wurde dieser Krieg zum 
Anlaß, die Rangfolge innerhalb der 
westlichen Welt zu klären: Die USA 
versuchten, ihren Platz 1 in der Welt- 
rangliste zu verteidigen, indem sie 
den europäischen Großmächten vor 
Augen führten, daß diese ihre Macht 
nicht einmal in ihrem eigenen Hin- 
terhof (d.h. Südosteuropa) wirksam 
machen können; den Europäern, 
Deutschland voran, brannte dagegen 
der Nachweis des Gegenteils auf den 
Nägeln bzw. sie versuchten sich zu- 
mindest als gleichberechtigte und un- 
verzichtbare Partner bei den amerika- 
nischen Ordnungsstiftungen in Szene 
zu setzen. Anders als bei den bisheri- 
gen Jugoslawien-Kriegen, in denen 
dieses Konkurrenzverhältnis wechsel- 
seitiger Berechnungen ein einheit- 
liches Vorgehen noch scheitern ließ, 
resultierte aus diesem Kräfteparallelo- 
gramm seit Ende 1998 eine gemein- 
same imperialistische Strategie, die 
sich die Brechung des letzten abwei- 
chenden europäischen Staatswillens, 


des serbisch-jugoslawischen, zur 
Aufgabe gemacht hat: eine Brechung, 
die über die Zerstörung der jugos- 
lawischen Machtmittel (Militär, Infra- 
struktur, Medien, Industrie und im 
Zweifelsfalle auch das »Menschenma- 
terial« der als Soldaten, Bedienungs- 
personal oder auch nur als nationa- 
listische Unterstützer benutzbaren 
Untertanen) abgewickelt wurde. Die 
Menschenrechtsfrage, für den Ge- 
genStandpunkt ohnehin eine sehr 
fragwürdige Angelegen-heit (Men- 
schenrechte als die Form, die das 
innerstaatliche Gewaltverhältnis zwi- 
schen Herrschenden und Beherrschten 
zur Aufrechterhaltung dieses Ver- 
hältnisses angenommen hat), er- 
scheint vor diesem strategischen Hin- 
tergrund als bloß vorgeschoben und 
je im Dienste politisch-militärischer 
Tagesinteressen funktionalisierbar. 
Zwei bei den linken Kriegsgegnern 
weitverbreitete Erklärungsmuster 
für das wachsende militärischen 
Eingreifen der NATO-Staaten werden 
von der Redaktion nachdrücklich 
zurückgewiesen: Erstens lasse sich 
der Imperialismus keineswegs mit 
direkten ökonomischen (Bereiche- 
rungs-)Interessen erklären (im Kosovo 
wäre wirtschaftlich in der Tat wenig 
zu holen), vielmehr handele es sich 
dabei um die Konkurrenz von Staaten 
mit kapitalistischen Ökonomien, die 
sich um die eigennützige Regelung 
der weltweiten Kräfteverhältnisse 
(wer darf wem etwas vorschreiben?) 
dreht: mag in der nationalökonomi- 
schen Abschlußbilanz eines gegen- 
einander oder (heutzutage häufiger) 
miteinander gegen einen unbot- 
mäßigen Dritten geführten Krieges 
eine noch so große rote Zahl stehen. 
Zweitens diene der Kosovo-Krieg 
keineswegs einem spezifisch deut- 
schen Interesse (gar als Fortsetzung 
nationalsozialistischer Expansions- 
politik), wie dies häufig im konkret- 
Spektrum vermutet wird, sondern 
sei systematisch bedingt, also das 
gemeinsame Werk widerstreitender 
und partiell konformer Interessen der 
Welt- und Großmächte. 


Anders als der Zeitschriftentitel 
nahezulegen scheint, begnügt sich 
die GegenStandpunkt-Redaktion 
keineswegs damit, die Differenz zwi- 
schen dem Weltenlauf und der eige- 
nen Meinung über diesen Weltenlauf 
zu konstatieren. Vielmehr unternimmt 
sie den Versuch, den Verlauf der 
diplomatischen und militärischen 
Ereignisse detailliert nachzuzeichnen 
(von den Gesprächen der »Kontakt- 
gruppe« 1998 über Rambouillet bis 
hin zur Errichtung von Kosovo-Besat- 
zungszonen nach dem militärischen 
Erfolg), und zwar nicht als begriffs- 
lose Faktenhuberei, sondern als ma- 
terialreiche Rekonstruktion der inne- 
ren Logik der Ereignisse. 

Eine alternative Moral sucht man 
hingegen vergebens, und das macht 
die Lektüre des GegenStandpunkt 
zu einem besonderen theoretischen 
und politischen Erlebnis in einem 
Lande, in dem eine Antwort auf die 
Frage nach dem staatsnützlich Posi- 
tiven selbst von Linksradikalen nicht 
verweigert wird. Mit am anregend- 
sten sind die Analysen, wo sie sich 
kritisch mit den Positionen der Kriegs- 
gegner befassen: an der Forderung 
der »linken« Grünen nach einer Ab- 
kehr von der Logik des Krieges zurück 
zur politisch-diplomatischen Initiative 
wird die falsche Entgegensetzung von 
‚Politik« und »Krieg: kritisiert, ist die- 
ser doch keineswegs ein Selbstzweck, 
sondern das Mittel für den zuvor 
diplomatisch verfolgten politischen 
Zweck. Offenbar hatten die grünen 
Kriegsgegner (wie auch die PDS, um 
einmal im parlamentarischen und 
parlamentsnahen Spektrum zu blei- 
ben) gegen den Zweck des Krieges 
gar nichts einzuwenden: schade nur, 
daß der jugoslawische Staat die Ab- 
tretung seiner Souveränität an die 
NATO nicht schon bei Fischerjockels 
diplomatischer Heldentat von Ram- 
bouillet akzeptiert hat. Umgekehrt 
gerät der GegenStandpunkt nie in 
die Versuchung, aus der militärischen 
und ökonomischen Unterlegenheit 
des jugoslawischen Staates ein Argu- 
ment für ihn zu machen. Das natio- 
nalistische Staatsprogramm Jugosla- 
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wiens (wie auch der UCK) wird nicht 
nur benannt, sondern auch analysiert. 
(Mancher mag allerdings in der theo- 
retischen Bemühung um die Namhaft- 
machung von Gründen für eine sol- 
che Politik schon gleich ihre Billigung 
vermuten. Solche moralisch sattel- 
festen LeserInnen sollten spätestens 
jetzt unauffällig den Saal verlassen.) 
Als vorläufige Resultate des Krie- 
ges hält die Redaktion die endgül- 
tige Ausschaltung der UNO und des 
früheren Hauptfeindes Rußland aus 
der Weltpolitik fest. An der parallel 
zum Kriegsgeschehen bekanntge- 
machten neuen NATO-Doktrin des 
weltweiten, nach Maßgabe der 
Imperialistischen Interessen entschie- 
denen Eingreifens (also dem Vor- 
behalt eines prinzipiellen globalen 
Eingriffsrechts der NATO) lasse sich 
ablesen, daß an Jugoslawien ein Prä- 
zedenzfall geschaffen wurde. Neue 
diplomatische Interventionen und 
a Kriege stehen bevor, und es ist 
a schwer, in Rußland und China 
oc Kae Gegenstände des Inter- 
ausstele machen, Sollte sich her- 
Krieges n ih die Zeiten des Kalten 
ordnung u ergleich zur neuen Welt- 
Te Nerhört friedlich waren? 
. " der nicht geringen Zahl von 
Büchern, die seit d - 
vo-Krieges kr 1 em Ende des Koso- 
ae "Itische Bilanzen ziehen, 
des Geo, on Ausgaben 
schlußreich tandpunkt zu den auf- 
See eren Erscheinungen gehö- 
Be r Analysen, die sich nicht 
Herbeit z \em Protest oder dem 
He a ulieren von Verschwörungs- 
„ orien erschöpfen wollen, sollten 
sich an diesem Ä 
a noch herauszustellen, daß 
= R GegenStandpunkt keines- 
h = ediglich mit politischen Fragen 
efaßt, sondern zu den wenigen 
Periodika zählt, in denen man noch 
gehaltvolle Analysen und Kritiken des 
kapitalistischen Wirtschaftens findet. 
Wer sich also nicht mit Standorts- 
orgen ideell für die Deutschland AG 
einspannen lassen möchte, sondern 
erfahren will, was es mit der Globa- 
lisierung, der Dollar-Euro-Konkurrenz 
und den kleineren und größeren 


Niveau messen lassen. 


Wirtschaftskrisen auf dieser Welt auf 
sich hat, wird im GegenStandpunkt 
fündig, auch wenn die sachverstän- 
digen Autoren es dem in Marxscher 
Ökonomiekritik (noch) nicht bewan- 
derten Leser nicht unbedingt leicht 
machen. Übrigens: der Verfassungs- 
schutz liest auch mit. 


GegenStandpunkt. Politische Vierteljahreszeit- 
schrift. Gegenstandpunkt Verlagsgesellschaft 
mbH: München, 25,- DM, ISBN 0941-5831 ] caj 


PROJEKTGRUPPE 
JUGENDKULTUREN (HG.) 


Expressin’ Myself! 


KLAUS FARIN (HG.) 
Skinhead - A Way OfLLife. 


DIETER BAAKE, 

KLAUS FARIN, 

JÜRGEN LAUFFLER (HG.) 
Rock von Rechts 2. 


Die Veröffentlichungen des Archivs 
für Jugendkulturen aus Berlin wollen 
keine kritische Analyse leisten, son- 
dern sammeln Tendenzen der Jugend- 
kulturen, rein empirisch und im 
(häufig dubiosen) Vertrauen darauf, 
daß O-Töne von Jugendlichen das 
authentischste und gewissermaßen 
wahrste Bild abgeben. Die dort 
betriebene Arbeit dürfte sich in der 
jetzigen Form vor allem an Sozial- 
pädagogen und sogenannte interes- 
sierte Außenstehende (sprich: Eltern) 
richten. Expressin’ Myself - Punks, 
Hip Hoper, Technos, Skateboar- 
der, herausgegeben von der Pro- 
jektgruppe Jugendkulturen aus 
Esslingen, gibt einen Einblick in vier 
mehr oder weniger aktuelle, auf 

alle Fälle noch aktive Jugendbewe- 
gungen — und zwar, indem Jugend- 
liche aus den Szenen über Motiva- 
tionen, Erwartungen und Alltags- 
praxis befragt werden. Das ist legitim 
und informativ, auch wenn das 
Ergebnis so »objektiv« und repräsen- 
tativ wie stets bei solchen Unter- 
suchungen ausfällt: Die Statements 
der jeweils vier bis fünf Befragten 
geben mögliche Sichtweisen wieder, 
mehr nicht. 


Bücher 


Ähnlich dokumentarisch liest sich 
Klaus Farins Skinhead-Studie - und 
macht es sich gewissermaßen ein- 
fach. Statt Proletkult, Männlichkeits- 
wahn und die ganzen politischen 
Ambivalenzen dieser Szene zu analy- 
sieren, läßt das Buch lediglich Skin- 
heads aller Art und Färbung zu Wort 
kommen. Als umfangreiche, so man- 
chen Widerspruch dokumentierende 
Sammlung von Innenansichten, 
weicht das Buch einer Diskussion aus, 
gibt aber zur Diskussion ausreichend 
Stoff an die Hand. Eine Leseprobe? - 
»Wir kämpfen gegen die linken 
Meinungsmacher, gegen verdrehte 
‚Frankfurter« Lehrer, die den Kindern, 
unserer Zukunft, Utopien in den Kopf 
setzen.« Sagt ein zwanzigjähriger 
Anonymus aus Seite 118 und reprä- 
sentiert damit in etwa das geistige 
Niveau von nahezu allen im Buch 

geäußerten Statements, egal wie 
rechts, links, in den meisten Fällen 
aber selbsternannt »unpolitisch« 
sie daherkommen. 

Teil Zwei der Rock von rechts- 
Studie gibt sich glücklicherweise 
nicht damit zufrieden, Musiker und 
Fans aus der rechten Szene unkom- 
mentiert zu Wort kommen zu lassen. 
Hier geben sich die Herausgeber 
lieber selbst sozialpädagogisch und 
klären warnend und mahnend über 
Vergangenheit und Gegenwart eines 
Phänomens auf, das leider lebendiger 
denn je ist. Das Buch ist durchweg 
informativ und gibt wie kein anderes 
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Einblick in die Texte rechter Bands, 
in deren Feindbilder - vom Grünen- 
Politiker bis zum Triebtäter —, in 
deren Frauenbild und deren Vertriebs- 
strukturen. Das Buch darf jetzt schon 
als Standard gelten und weist nur 
eine einzige Lücke auf: Nirgends wird 
thematisiert, wie über Phänomene wie 
Rammstein, Weißglut und Witt rechte 
Rockmusik auch in den Mainstream 
Einzug fand. Während der rechte 
Rand hier minutiös und wohl auch 
vollständig analysiert wurde, ist die 
rechte Mitte völlig vergessen worden. 
Ein weiterer Haken, der nicht 
unerwähnt bleiben darf: Im Anspruch 
auf empirische Genauigkeit, werden 
hier Bands, Labels und Songtexte 
in einer Art aufgelistet, die es mög- 
lich macht, Rock von rechts auch 
als Nachschlagewerk zur Vervollstän- 
digung der eigenen CD-Sammlung 
zu gebrauchen. Im Bienenfleiß um 
Genauigkeit und Vollständigkeit fehlt 
gerade noch, daß die Herausgeber 
die Bestelladressen gleich mitliefern. 
Leider ein Buch, das auch Rechte als 
Nachschlagewerk benutzen können, 
ohne sich groß an den paar sozial- 
pädagogischen Warnungen stören 
zu müssen. 


[Projektgruppe Jugendkulturen: Expressin« 
myself. Punks, ip Hoper, Technos, Skate- 
boarder. 120 S., Verlag Thomas Tilsner 1999, 
ISBN 3-933773-07-5. 

Klaus Farin: Skinheads. A way Of Life. 
Eine Jugendbewegung stellt sich selbst dar. 
168 S. Verlag Thomas Tilsner 1999, ISBN 
3-933773-05-9. 

Baake, Farin, Lauffer: Rock von Rechts 2. 
Millieus, Hintergründe und Materialien. 
226 S., GMK Geschäftsstelle, ISBN 3-929685- 
20-5] mb 


UTE BARBA 

Beauty Now. Die Schönheit 
in der Kunst am Ende des 
20. Jahrhunderts. 


Um »die Schönheit in der Kunst am 
Ende des 20. Jahrhundert« geht es 
der Ausstellung »Beauty Now«, seit 
11. Februar im Haus der Kunst in 
München zu sehen. Titel und Unter- 
titel der Ausstellung weisen bereits 
auf die Richtung hin, die der gleich- 
namige, opulente Katalog in seinen 


Textbeiträgen einschlägt: Aufatmen 
darüber, daß es in der Kunst seit den 
Neunzigern zu einer »Renaissance 
des Schönen« gekommen ist. Seit 
dem Dadaismus, gibt Arthur C. Danto 
in seinem rückblickenden Essay zu 
bedenken, ist Kunst zu einem Angriff 
auf die Gesellschaft geworden; 
Schönheit wurde ihr notwendiger- 
weise zum größten Tabu. Im Schatten 
zweier Weltkriege ist das Schöne 

in der Kunst dermaßen unmöglich 
geworden wie jenes sprichwörtliche 
Gedicht nach Auschwitz, das zum 
meistzitierten Adorno-Satz avancieren 
sollte. Angesichts der Tatsache, 

daß die künstlerische Verweigerung 
der Schönheit immer auch eine Ver- 
weigerung gegenüber der Falschheit 
gewesen ist, die mit dem Postulat 
nach Schönheit einherging (die 
Falschheit der Nazi-Ästhetik und die 
darauf folgende Falschheit der Wer- 
bung für Deodorant und Dessous), 
läßt die Rede von einer »Renaissance 
des Schönen« nichts Gutes ahnen. 

Sie setzt sofort schlimmste Assozia- 
tionen frei, nämlich Assoziationen an 
Martin Walsers Rede und an die zer- 
mürbende Mahnmahl-Debatte, bei 
der stets die Verlogenheit jenes falsch 
verstandenen Humanismus mit- 
schwang, der sich nicht mehr erin- 
nern mag, weil er gegen die Häß- 
lichkeit des Geschehenen doch end- 
lich wieder »das Schöne« zu seinem 
Recht kommen lassen will. 

Hubert Gassners einführender Text 
in »Beauty Now« bestätigt all diese 
Befürchtungen. Er zitiert das Plädoyer 
des Kunstkritikers Jeremy Gilbert- 
Rolfe, daß die moderne Kunst ihren 
Widerstand gegen das Schöne endlich 
aufgeben solle, und sieht diesen 
Widerstand überall dort am Werk, 
wo die Kunst (seiner Meinung nach 
völlig veraltet) den Anspruch erhebt, 
politisch aufzutreten. Kein Wunder, 
daß »Beauty Now« daher als eine 
Art nachträgliches Gegenprojekt zur 
»documenta X« verstanden sein will, 
also das »schöne« Gegenstück zu je- 
ner »Protestkultur«, in der sich Kunst 
seiner Meinung nach bei Catherine 
David erschöpfte. Gassner ist sich 


nicht zu blöd, FAZ-Kritiker Henning 
Ritter zu zitieren, dem die »documen- 
ta X« zu pädagogisch-politisch gewe- 
sen ist: »Große, starke Bilder«, wird 
er zitiert, »seien nicht mehr in Sicht.« 

Der Blödsinn solcher Äußerungen 
steht zum Glück im Kontrast mit 
jenen, die der Renaissance des Schö- 
nen eher skeptisch gegenüberstehen 
oder doch hinterfragen, warum das 
Schöne als Wert an sich ideologisch 
verdorben worden ist. Zwanzig Seiten 
nach Gassnerns Einführung wird ein 
Mann zitiert, dessen Forderung nach 
»ewigen schöpferischen Werten« 
schon einmal gegen die Avantgarde 
und deren »mittelständische« Mick- 
rigkeit zu Felde zog: Worte des Kun- 
stmalers Adolf Hitler, dessen Jugen- 
daquarelle in dem Maße »schön« 
gewesen sind, in dem sich Schönheit 
gegenüber dem Holocaust als ideo- 
logischer Dekor schlimmster Verbre- 
chen enttarnt hat. — »Beauty Now«, 
das von der Rückkehr des Schönen 
in die Kunst handelt, hat nicht von 
ungefähr jenes Jahrzehnt in den Mit- 
telpunkt gestellt, in dem es wieder 
möglich geworden ist, von der be- 
merkenswerten Ästhetik einer Leni 
Riefenstahl zu schwärmen. 

Die Auswahl der in »Beauty Now« 
vorgestellten Künstler, etwa Matthew 
Barney, Willem de Kooning, Imi 
Knoebel, Pablo Picasso, Sigmar Polke 
und Cindy Sherman, macht bereits 
deutlich, daß der Begriff von Schön- 
heit so vage ist wie die Vorstellung 
davon, was als schön gelten kann. 
Deshalb ist bereits das Konzept von 
»Beauty Now« äußerst fragwürdig 
und im Ansatz sogar falsch. Daß die 
Geschichte der Avantgarde seit dem 
Dadaismus vor allem Antiästhetik, 
Schock und ein Spiel mit dem Häß- 
lichen gewesen ist, widerspricht 
sämtlicher ästhetischer Erfahrung - 
Duchamps Ready Mades zum Beispiel 
sind voller Humor und Poesie, die 
»häßlichen« Karikaturen von George 
Grosz wären ohne dessen Liebe zum 
Menschen nicht denkbar — und er- 
schöpft sich am Ende in der reaktio- 
nären Ansicht, daß nur das als schön 
gelten könne, was frei von aller (also 


auch politischer) Zweckmäßigkeit 
als schön wahrgenommen wird. 

Als Adorno die Dissonanzen in der 
Neuen Musik dafür pries, mit dem 
soldatischen Terror gebrochen zu ha- 
ben, der den Märschen und Walzern 
das ausgehenden 19. Jahrhunderts 
zugrundelag, ging es ihm darum, Dis- 
sonanz als ein ästhetisches Moment 
von Schönheit zu beschreiben. Das 
’Häßliche«, verstanden als mimetische 
Aneignung von Leiderfahrung, ist 
nicht um des bloßen Schocks willen 
häßlich, sondern schön im Rahmen 
einer Kunst, der daran gelegen ist, 
die bestehende Gesellschaft zu verän- 
dern. Das in »Beauty Now« ausge- 
Sprochene Plädoyer für eine »Renais- 
sance des Schönen«, wie es histo- 
risch gesehen an keinem grauenhaft 
En Ort als dem Haus der 
Br München Stattfinden könnte, 
er " samtliche Dissonanzen, macht 
en Correctness und 
Be IonIsmus« für einen »neuen 
2 Here (Hubertus Gassner) 
für eine nn So den Grundstein 
ee a deren Schönheit den 
He kollek: gemeinverständlichkeit 
aufdaß ve Bewußtsein prügelt, 
Re Indy Sherman künftig nicht 
en en sondern harmlos 
rein n nel: längst von all 
betrachtet un entschlackte Spitzweg 
ae kann. Am Ende 
daß hinterm einahe selbstredend, 
herkır en solchen Projekt kei- 
Pk nn urs steht (die »Renaissance 
a Onen« in der Kunst ist heiße 

‚ die von diesem Projekt nur 

ehauptet, nicht aber nachgewiesen 
werden kann), sondern rein ökono- 
mischer Terror: Es geht um die Ästhe- 
tisierung und Banalisierung zeitge- 
Nossischer Kunst, vorangetrieben von 
Kuratoren wie Christoph Vitali, denen 
daran gelegen ist, daß Werke selbst 
dort, wo sie politisch auftreten, 
endlich wieder so banal präsentiert 
werden, daß die durch das Museum 
Strömenden Massen keinen Drang 
mehr danach verspüren, zu fragen, 
»was der Künstler uns damit sagen 
will«. — »Beauty Now« will den Jahr- 
markt und spielt zugleich bei aller 


vorgegebenen Unschuld dort, wo 
Blüten statt Dornen präsentiert wer- 
den, mit dem Feuer. 


[Ute Barba u.a.: Beauty now - die Schönheit 
in der Kunst am Ende des 20. Jahrhunderts. 


Geb., 249 S. mit zahlr. Abb., Ostfildern 2000, 
Hatje-Cantz Verlag, ISBN 3-89322-779-2, DM 
98,-] mb 
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Junggesellenmaschinen 


Was sind Junggesellenmaschinen? 
Der Begriff stammt von Marcel 
Duchamp, wurde im Titel zu seinem 
Großen Glas verwendet. Aber was 
sind sie wirklich? Was produzieren 
sie? Produzieren sie überhaupt et- 
was? Der soeben erschienene Reader 
Junggesellenmaschinen ist die 
erweiterte Neuauflage zu Harald 
Szeemanns 1975er Ausstellung auf 
der Biennale in Venedig. Heidi Paris 
vom Merve-Verlag schreibt in einem 
aktuellen Grußwort, daß der Katalog 
zur Ausstellung sie seinerzeit faszi- 
niert habe: Ähnlich wie im Programm 
von Merve, ähnlich also wie in den 
Texten von Deleuze/Guattari und 
Lyotard gehe es bei den Junggesel- 
lenmaschinen um »Intensität statt 
Intention«. Szeemanns Ausstellung 
und die Veröffentlichungen des 
Merve-Verlages erscheinen heute, 
mehr als zwanzig Jahre später, als 
freche Antworten auf den seinerzeit 
noch überall populären, geschichts- 
philosophisch alle Widersprüche 
wegrationalisierenden Marxismus 
der Neuen Linken: Statt sinnvolle, 
nichtentfremdete Arbeit in den Mit- 
telpunkt des revolutionären Plans 

zu stellen, liefern die Künstler und 
Theoretiker der Junggesellenma- 
schinen ein Konzept von sinnloser, 
also unproduktiver, aber lustvoller 
Arbeit ab. Junggesellenmaschinen, 
von Leonardos Flugobjekten bis zu 
aufwendig konstruierten Masturba- 
tions-Behelfsmaschinen, sind Maschi- 
nen, die nicht funktionieren oder 
doch Maschinen, die zumindest nichts 
produzieren. Obwohl in den einzelnen 
Beiträgen höchst wissenschaftlich 
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ausgeführt, geht es dem Katalog um 
ein neodadaistisches, verschmitztes 
Lob auf das Ende von Arbeit und 
damit um das Ende von Sinnstiftung 
im traditionellen abendländischen 
Sinne. Anhand von Kafka (/n der 
Strafkolonie), Roussel und natürlich 
Marcel Duchamp rekonstruiert der 
Sammelband die Moderne als großen 
Traum von der Abschaffung der 
Arbeit, der Destruktion von Sinn und 
der Hinwendung zu jenen Wunsch- 
maschinen, die nichts als Lust, also 
Intensitäten erzeugen. Daß Jung- 
gesellenmaschinen auch Beiträge 
von Deleuze/Guattari und Lyotard 
enthält, versteht sich da beinahe 
von selbst. Am Ende, nach 357 Sei- 
ten, weiß zwar immer noch niemand, 
wie eine Jungesellenmaschine genau 
aufgebaut ist, wie sie funktioniert 
und wie sie definiert ist. Darum geht 
es dem Buch allerdings auch gar 
nicht. Es geht ihm wohl eher in aller 
Bescheidenheit darum, den Mythos 
Maschine mitsamt dem an sie ge- 
knüpften obersten Wert der Arbeit 
als ein gigantisches Gedankengebäu- 
de der Neuzeit kenntlich zu machen, 
dessen Verschwinden mit dem 
Schweigen von Marcel Duchamp 
bereits einen Anfang genommen hat. 
— Kein Buch für Revolutionäre, son- 
dern für Träumer, was manchmal 
dasselbe sein kann. 


[Hans Ulrich Reck/Harald Szeemann: 
Junggesellenmaschinen. Brosch., 375 S. 
mit zahlr. Abb., Springer WienNewYork, 
ISBN 3-211-83353-6 ] mb 
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